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1. Einleitung 
 
Als Walt Disney im Jahre 1966 starb, schuf das Disney-Unternehmen eine Art Firmenmythologie 
á la „Wie hätte es Walt gemacht?“1 Diese Fragestellung beinhaltet bereits das Ziel meiner Arbeit, 
welches darin besteht zu untersuchen, ob man bis heute an dieser Firmenmythologie festhält, was 
bedeuten würde, dass sich Disney-Filme seit dem Jahre 1937 bis heute nicht merkbar verändert 
haben, oder ob doch gewisse Weiterentwicklungen zu beobachten sind. 
Um diese Frage zu klären, werden nun die wichtigsten stilistischen und thematischen Merkmale 
der Disney-Filme untersucht, um feststellen zu können, in welchen Bereichen grundlegende 
Veränderungen, beziehungsweise überhaupt keine Veränderungen stattgefunden haben. 
 
Die größte Veränderung des Produktionsstils Disneys bringt sicherlich die Zusammenarbeit mit 
Pixar mit sich. Die Zusammenarbeit der beiden Studios beginnt im Jahre 1991. 1995 entsteht mit 
Toy Story die erste Co-Produktion der beiden Studios. Weitere Filme wie Das große Krabbeln, 
Toy Story 2, Die Monster AG und Findet Nemo folgen. Ende 2003 fasst Disney den Entschluss, 
die Zeichenabteilung zu schließen und nur mehr computeranimierte Filme zu produzieren. Im 
Jahr 2006 folgt der endgültige Zusammenschluss der beiden Studios Disney und Pixar. 
Gründe für die Entscheidung Disneys sich vom gezeichneten Stil zu verabschieden und sich nur 
mehr den computeranimierten Filmen zuzuwenden werden in meiner Arbeit genauso ausgespart, 
wie die unterschiedlichen Herstellungsweisen eines gezeichneten Trickfilms beziehungsweise 
einem Computeranimations-Film. Es geht also nicht um Hintergrundinformationen zur 
Produktion, sondern um stilistische Schwerpunkte, die vom Zuschauer beim Ansehen eines 
Disney-Films auch direkt wahrgenommen werden können. 
 
Was aber sind nun die wichtigsten stilistischen Charakteristika der Disney-Filme? Um diese 
Frage beantworten zu können, wurden immer wiederkehrende Themen aus der Sekundärliteratur 
herausgefiltert. Welche Elemente werden bei der Beschreibung und Analyse eines Disney-Films 
von den Biografen und Wissenschaftlern immer wieder erwähnt?  
Das Ergebnis zeigt, dass sich das erfolgserprobte Rezept eines Disney-Films aus sechs 
Komponenten zusammensetzt: ein prägnanter und logischer Erzählstil, Humor, Musik, 
Synchronisation, Vermenschlichung der Figuren und lohnenswerte Themen. 
 
 
 
                                                 
1
 Platthaus, Andreas, 2001. S. 8. 
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Aus genau diesen sechs Bereichen setzt sich auch meine Arbeit zusammen.  
Das erste Kapitel soll Aufschluss über die Struktur (Akteinteilung, Handlungsstränge) der 
Disney-Filme geben und zeigen, ob die prägnante und logische Erzählweise trotz der immer 
länger werdenden Filme stets gegeben ist, oder ob die Filme mit ansteigender Länge 
langwieriger und komplizierter werden. Weiters sollen Gründe für die wachsende Länge der 
Disney-Filme ermittelt werden. 
Natürlich darf auch das Lachen in keinem Disney-Film zu kurz kommen. Hier soll nun 
untersucht werden, welche „Arten“ von Komik Disney verwendet und welche Zielgruppen 
dadurch angesprochen werden. Außerdem soll geklärt werden, welche Figuren für den Transport 
von Komik zuständig sind. 
Im dritten Kapitel „Musik“ ist vom Musical-Stil Disneys die Rede. Hier soll untersucht werden, 
welche Funktionen die einzelnen Songs erfüllen und ob man von der Anzahl der gesungenen 
Songs auch auf die Bedeutung der Figuren für die Geschichte schließen kann. 
Die Synchronisation ist ein weiterer wichtiger Faktor eines Disney-Films. Walt Disney selbst 
legte von Beginn an großen Wert auf die Auswahl der Stimmen. In meiner Arbeit soll aber nicht 
nur von der Original-Synchronisation die Rede sein, sondern auch die deutsche Synchronisation 
soll miteinbezogen und die daraus entstehenden Probleme (beispielsweise die verschiedenen 
Fassungen oder die Übersetzung der Namen der Figuren) untersucht werden. 
Das Kapitel „Vermenschlichung der Tiere“ handelt vom Anthropomorphismus, welcher in 
beinahe jeden Disney-Film Einzug hält. Welche Gründe dürften Disney bewogen haben eine so 
große Anzahl an Tieren in seinen Filmen auftreten zu lassen und wie wird diese 
Vermenschlichung realisiert? In diesem Kapitel werde ich mich außerdem mit Tierklischees 
beschäftigen und zeigen, ob und in wie fern sich Disney dieser Tierklischees, wie zum Beispiel 
dem gutmütigen Elefanten, bedient. Auch Verbindungen zum Physiologus sollen hier hergestellt 
werden. 
Im letzten Kapitel werden Themen und Werte behandelt, auf die Disney großen Wert legt und die 
deshalb in viele Disney-Filme eingeschrieben sind. 
 
Natürlich soll auch in jedem einzelnen Kapitel geklärt werden, ob im thematisierten Bereich 
Veränderungen stattgefunden haben oder nicht, und wenn ja, wie sich diese Veränderungen 
bemerkbar machen. 
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1.1. Methode 
 
Um die stilistischen Charakteristika der Disney-Filme zu untersuchen, wurden zahlreiche Filme 
gesichtet: Schneewittchen und die sieben Zwerge, Pinocchio, Dumbo, Bambi, Cinderella, 
Dornröschen, Arielle, die Meerjungfrau, Die Schöne und das Biest, Aladdin, Der König der 
Löwen, Pocahontas, Toy Story, Der Glöckner von Notre Dame, Hercules, Mulan, Ein Königreich 
für ein Lama, Findet Nemo, Die Unglaublichen und Cars. 
 
Da natürlich nicht alle Filme in meiner Arbeit verwendet werden können, weil dies den Rahmen 
sprengen würde, wurden folgende sieben Filme zur genaueren Analyse ausgewählt: 
 
 Schneewittchen und die sieben Zwerge (1937) 
 Dumbo (1942) 
 Arielle, die Meerjungfrau (1989) 
 Der König der Löwen (1994) 
 Hercules (1997) 
 Die Unglaublichen (2004) 
 Cars (2006) 
 
Wie zu sehen, wurden Filme aus jeder Ära Disneys ausgewählt. Zwei Filme (Schneewittchen und 
Dumbo) stammen aus dem sogenannten „Golden Age“ des Studios der Jahre 1937 bis 1942, 
wobei Schneewittchen und die sieben Zwerge den ersten abendfüllenden Zeichentrickfilm 
überhaupt darstellt. Bei diesen Klassikern wirkte Walt Disney natürlich noch persönlich mit. 
Arielle, Der König der Löwen und Hercules stammen aus der Ära des Disney-Chefs Michael 
Eisner, der diesen Posten ab 1984 inne hatte. Die Filme dieser Zeit werden als „New Disney 
Classics“2, also Neoklassiker bezeichnet. Aus dieser Ära wurden nicht zwei, sondern drei Filme 
ausgewählt, da in dieser Zeit mehr als zehn bedeutende Filme erschienen sind und mir zwei zu 
wenig erschien, um ein Schema aufzustellen. 
Die Ära der Computeranimation begann zwar schon im Jahr 1995 mit Toy Story, ausgewählt 
wurden jedoch die neuesten Filme Die Unglaublichen und Cars, da ersterer schon beim ersten 
Mal ansehen durch seine „Andersartigkeit“ hervorsticht, und Cars, da dieser den neuesten auf 
DVD erhältlichen Disney/Pixar-Film darstellt. 
 
 
                                                 
2
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Aus den Jahren 1950er bis 1980er wurden keine Filme ausgewählt, da sich Filme wie Cinderella 
oder Dornröschen nicht wesentlich von den Filmen der 1930/40er unterscheiden. 
 
Zu Beginn wurden von diesen sieben ausgewählten Filmen Sequenzprotokolle erstellt, um 
später, wenn nötig, in den verschiedenen Bereichen auf einzelne Sequenzen Bezug nehmen zu 
können.  
Sequenzen sind relative Einheiten, in die die Handlung des Films unterteilt wird. Diese 
Einteilung richtet sich nach der Einheit / Wechsel des Ortes, der Zeit, der beteiligten Figuren, des 
Handlungsstranges und des Stils oder Tons.3 
 
Anschließend wurden die Filme auf die behandelten Charakteristika (Erzählstil, Humor, Musik, 
Synchronisation, Vermenschlichung der Figuren und Themen) genau untersucht und zu jedem 
einzelnem Bereich ein Resümee erstellt, das die Parallelen, die Gegensätze beziehungsweise die 
Veränderungen der Disney-Filme im Laufe der Zeit aufzeigen soll. 
 
 
 
 
 
 
 
 
 
 
 
 
 
 
 
 
 
 
 
 
                                                 
3
 vgl. Faulstich, Werner, 2002. S. 73 ff. 
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2. Erzählstil 
 
Den ersten stilistischen Schwerpunkt, den Disney setzt, ist eine kurze, klare und prägnante 
Erzählweise:  
Wenn Disney eine Geschichte erzählt, dann hat eine Sache Priorität: die Geschichte muss zügig 
erzählt werden. Alles, was nicht dabei hilft den Plot voranzutreiben, oder die Figuren zu 
entwickeln, wird nicht in die Endfassung des Films aufgenommen.  
Das bekam beispielsweise auch schon der erste abendfüllende Zeichentrickfilm Schneewittchen 
und die sieben Zwerge zu spüren: 
In Schneewittchen ließ Walt Disney ganze Szenen wieder herausschneiden, weil ihm der Film 
dadurch zu langatmig erschien. Der Tod von Schneewittchens Mutter zu Beginn des Films wurde 
ebenso geschnitten, wie zwei lustige Szenen mit den sieben Zwergen, in denen sie ihre Suppe 
essen (jeder der Zwerge hat dabei natürlich seine eigene Essweise) und danach Schneewittchens 
Bett machen. Diese zwei Szenen mit den Zwergen hätten zwar zur Komik des Films beigetragen, 
waren aber nicht essentiell für den Plot der Geschichte. Auch zur Figurencharakteristik hätten sie 
nichts mehr beitragen können, da die Eigenschaften der Figuren zu diesem Zeitpunkt bereits 
bekannt sind.4 
Dieser zügigen Erzählweise fallen aber nicht nur einzelne Szenen, sondern auch die Musik zum 
Opfer. Für Schneewittchen wurden ursprünglich 25 Lieder geschrieben. In die endgültige 
Fassung des Films wurden jedoch nur acht aufgenommen. Alle weiteren Lieder hätten die 
Geschichte verlangsamt. 
 
Der zügige Erzählstil wirkt sich natürlich auch auf die Länge der Filme aus. So hat 
Schneewittchen und die sieben Zwerge eine Laufzeit von nur 80 Minuten, Dumbo ist bereits nach 
61 Minuten beendet. Die untersuchten Filme der 90er Jahre (Arielle die Meerjungfrau, Der 
König der Löwen, Hercules) unterscheiden sich nicht wesentlich vom Erstlingswerk 
Schneewittchen, da auch ihre Laufzeit zwischen 80 und 90 Minuten beträgt. Betrachtet man die 
Filme der Computeranimations-Ära, stellt man einen gewaltigen „Zeitsprung“ fest. Die 
Unglaublichen und Cars haben eine Laufzeit von 111 beziehungsweise 112 Minuten – bezogen 
auf die Filme der 90er Jahre eine Erhöhung von mehr als 20 Minuten! 
Eine Erklärung dafür ist natürlich, dass Spielfilme generell immer länger werden und auch 
Disney sich diesem Trend anschließt. Sie wollen den Kinogängern mehr für ihr Geld bieten, als 
„nur“ einen 80 Minuten Film.  
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Nun stellt sich jedoch die Frage, ob die Handlung unter der zeitlichen Verlängerung leidet oder 
nicht. Wird Walt Disneys zügiger Erzählstil trotzdem noch eingehalten oder wird die Geschichte 
unnötig in die Länge gezogen? 
 
Damit verbunden ist auch ein weiterer wichtiger Punkt: Wird die Handlung der Filme durch die 
Verlängerung komplizierter? Walt Disney war sehr darauf bedacht, die Logik in seinen Filmen 
nicht zu kurz kommen zu lassen. Seine Filme sollten in erster Linie Kinder ansprechen. Sie 
sollten dem Verlauf des Films ohne Probleme folgen können.  
 
Der logische Zusammenhang eines Films ergibt sich durch 
 
● die Struktur der Handlung: Exposition, Konfrontation, Auflösung; und durch die logische 
Verknüpfung der Handlungsstränge (Haupthandlungsstränge und Nebenhandlungen). 
 
● bestimmte Figuren. Kontinuität kann sowohl von der Hauptfigur, als auch von den 
Nebenfiguren erzeugt werden. Bei der Hauptfigur wird der logische Zusammenhang durch 
„sympathy for, and understanding of, the fundamental aspects of his character“5 erreicht. 
 
 
2.1. Struktur der Handlung 
 
Um den Erzählstil Disneys genauer charakterisieren zu können, wird nun die Struktur der 
Handlung der ausgewählten Filme einer Analyse unterzogen.  Wie wird der Zuschauer in die 
Geschichte eingeführt? Wo befinden sich die Wendepunkte des Films und ergibt sich daraus eine 
3-Akt-Struktur? Wie viele Handlungsstränge beinhalten die Filme und sind diese logisch 
verknüpft? 
Im nachfolgenden Resümee sollen die Analysen der einzelnen Filme miteinander verglichen 
werden und daraus folgende Gründe für die immer länger werdenden Filme gesucht werden. 
Weiters wird auf die Komplexität der Filme eingegangen: Verläuft die Handlung linear und ist 
damit einfacher zu verstehen oder gibt es Parallelsequenzen? Wie werden die Informationen 
verteilt und gelingt es dem Zuschauer sie alle zu behalten, usw. Kurz gesagt, werden die Filme 
durch ihre Länge komplizierter und wenn ja, wodurch? 
 
 
                                                 
5
 Wells, Paul, 1998. S.37. 
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2.1.1. Untersuchung der Handlungsstruktur 
 
Schneewittchen und die sieben Zwerge 
In der Exposition, den ersten zehn Minuten des Films, erfährt der Zuschauer bereits wer die 
Hauptfigur ist und in welchem Konflikt sie sich befindet: ihre Stiefmutter, die Königin, will sie 
beseitigen, um die Schönste im Land zu sein. Auch die Vorgeschichte wird dem Zuschauer durch 
einen Erzähler näher gebracht. Der erste Wendepunkt befindet sich bereits in der 9. Minute des 
Films, als der Jäger Schneewittchen töten will und diese in den Wald flieht. 
Der zweite Akt wird gekennzeichnet durch Schneewittchens Leben bei den Zwergen und der 
bösen Königin, die ihren grausamen Plan schmiedet. Als die Königin zu Schneewittchen kommt 
und diese in den vergifteten Apfel beißt, ist der zweite Akt beendet (ca. 70. Minute). 
Den ca. 10-minütigen dritten Akt bilden die Verfolgungsjagd, der Tod der Königin und 
Schneewittchens Happy End.  
Die Handlung ist also klar strukturiert. Die Akte und Wendepunkte sind eindeutig erkennbar.  
 
Schneewittchen und die sieben Zwerge besteht aus drei gleichbedeutenden Handlungssträngen. 
Den ersten Handlungsstrang bildet Schneewittchens Ziel, einen Prinzen zu finden. Den zweiten 
Handlungsstrang steuert die böse Königin bei, die Schneewittchen töten will. Das Leben der 
sieben Zwerge stellt den dritten Handlungsstrang dar, da die Zwerge nicht als Nebenfiguren, 
sondern als gleichberechtigte Hauptfiguren, neben Schneewittchen betrachtet werden können 
(Einen Hinweis darauf findet man auch im Titel, indem sie hervorgehoben werden. Das 
Originalmärchen der Gebrüder Grimm heißt lediglich Schneewittchen. Disneys Werk heißt 
Schneewittchen und die sieben Zwerge). 
Diese drei Haupthandlungsstränge werden logisch miteinander verknüpft. Die Handlung verläuft 
chronologisch, bis auf die Szenen mit der Königin im zweiten Akt. Dieser Handlungsstrang 
verläuft parallel zu Schneewittchens Leben bei den Zwergen. 
 
Dumbo 
Auch hier führt ein Erzähler den Zuschauer in die Geschichte ein. In der Exposition lernen wir 
Dumbo und seine fürsorgliche Mutter kennen. Der Konflikt mit der Gesellschaft wird in der 10. 
Minute sichtbar, als Dumbos große Ohren zum Vorschein kommen. Der erste Wendepunkt 
befindet sich in Minute 19, als Dumbos Mutter eingesperrt wird. 
Den zweiten Akt bildet Dumbos Freundschaft mit der Maus Timotheus, deren Versuche ihm 
Selbstvertrauen beizubringen und ihn zum Star des Zirkus zu machen. Der Konflikt mit den 
anderen Elefanten verschärft sich. Der zweite Wendepunkt befindet sich erst in der 57. Minute, 
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als Dumbo erkennt, dass er fliegen kann.  
Der dritte Akt des Films, der Dumbos Berühmtheit und Beliebtheit zeigt, hat lediglich eine 
Länge von vier Minuten. 
Auffallend an Dumbo sind die lange Exposition und der, im Vergleich dazu, überaus kurze 
Schluss. 
 
Genau wie Schneewittchen besteht auch Dumbo aus drei Handlungssträngen: Dumbos 
Erwachsenwerden und seine Probleme mit der Gesellschaft, die ihn nicht akzeptiert; die 
Beziehung zu seiner Mutter und die Freundschaft mit Timotheus. 
Die Handlung verläuft den ganzen Film hindurch chronologisch. Jede Szene ergibt sich aus der 
vorhergehenden. Parallelsequenzen sind keine vorhanden. 
 
Arielle die Meerjungfrau 
In der Exposition wird sowohl die Welt der Meeresbewohner als auch der Menschen (die sich 
auf einem Schiff befinden) vorgestellt, die für Arielle beide etwas Faszinierendes haben.  
Der Konflikt mit der Meerhexe Ursula wird in der 13. Minute des Films sichtbar, als Ursula 
Arielle beim Nachhause-Schwimmen beobachtet. Der erste Wendepunkt befindet sich erst in der 
30. Minute des Films, als Arielle Eric das Leben rettet. Erst hier nimmt ihr Wunsch, ein Mensch 
zu werden konkrete Formen an und Ursula hat etwas gegen Arielle in der Hand.  
Der zweite Akt beinhaltet Arielles „Vermenschlichung“ und ihr Leben an Land mit Eric. In der 
66. Minute erscheint Vanessa (Ursula), was für Arielle einen Wendepunkt in ihrer Beziehung zu 
Eric darstellt.  
Die letzten 12 Minuten und somit der dritte Akt werden bestimmt vom Kampf mit Ursula und 
Arielles Happy End mit Eric. 
 
Arielle die Meerjungfrau ist aus einem Grund komplizierter als ihre Vorgänger: es gibt zwei 
Konflikte. Der erste Konflikt betrifft den ersten Haupthandlungsstrang: Arielles Begeisterung für 
die Welt der Menschen und ihr Wunsch einer zu werden, lässt sich nicht mit den Vorstellungen 
ihres Vaters Triton vereinbaren. Hier handelt es sich also um einen Vater – Tochter Konflikt. Den 
zweiten Haupthandlungsstrang, und somit den zweiten Konflikt, steuert die Meerhexe Ursula 
bei, die Tritons Stelle einnehmen und den Ozean regieren will.  
Außer diesen beiden Haupthandlungssträngen enthält Arielle auch eine kleine Nebenhandlung: 
Sebastians Kampf mit dem Koch in Sequenz 15 und 21. Diese Sequenzen sind die einzigen 
parallel laufenden Handlungen. Ansonsten verläuft der Film chronologisch. 
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Der König der Löwen 
In der Exposition des Films wird dem Zuschauer die Beziehung zwischen Simba und seinem 
Vater Mufasa nähergebracht. Der Konflikt Mufasas mit seinem Bruder Scar wird in der 15. 
Minute deutlich. Der eigentliche Wendepunkt der Geschichte, Mufasas Tod, ereignet sich erst in 
der 45. Minute. Den zweiten Akt bildet Simbas Leben im Dschungel, das durch das Auftauchen 
Rafikis in der 70. Minute beendet wird (zweiter Wendepunkt). Die Rückkehr Simbas und der 
Kampf gegen Scar stellen den dritten Akt dar. 
 
Der König der Löwen besteht aus zwei Haupthandlungssträngen: Simbas Ziel ist es erwachsen 
zu werden und die Nachfolge als König anzutreten. Scars Machtbesessenheit liefert den zweiten 
Haupthandlungsstrang. Simbas Freundschaft mit Timon und Pumbaa und die  Liebesgeschichte 
zwischen Nala und Simba sind die Nebenhandlungen der Geschichte. 
Der Film verläuft größtenteils linear. Nur die Sequenzen, die das geweihte Land unter Scars 
Herrschaft im Gegensatz zu Simbas Leben im Dschungel zeigen, verlaufen parallel. 
 
Hercules 
Durch die Musen wird der Zuschauer in die Vorgeschichte und den weiteren Verlauf der 
Handlung eingeweiht (die Musen sind eine Art Chor, da sie die gesamte Handlung 
kommentieren). Der erste Akt zeigt das Leben der Götter und auch der Konflikt mit Hades, dem 
Gott der Unterwelt, wird gleich in der ersten Sequenz sichtbar. Die Szene in der der sterbliche 
Hercules von Zeus erfährt, dass er ein Gott ist, stellt den ersten Wendepunkt der Geschichte dar 
(20. Minute).  
Den zweiten Akt bilden Hercules’ Versuche Heldentaten zu vollbringen, um wieder bei den 
Göttern aufgenommen zu werden. Die Szene in der Hercules seine Kraft aufgibt und Megs 
wahre Identität erfährt, bildet den zweiten Wendepunkt der Geschichte (67. Minute des Films).  
Der 22-minütige dritte Akt zeigt den Kampf gegen Zeus und die Titanen sowie Hercules wahre 
Heldentat. 
 
Auch Hercules besteht aus zwei Haupthandlungssträngen. Der erste zeigt Hercules’ Weg ein Gott 
zu werden. Der zweite handelt von Hades, der alles tut, um Hercules zu töten. Die erste 
Nebenhandlung bildet die Liebesgeschichte zwischen Hercules und Meg. Megs Leben wiederum 
stellt die zweite Nebenhandlung dar: Aus Liebe zu einem Mann gab sie einst ihre Freiheit auf. 
Hercules’ Trainer Phil markiert die dritte Nebenhandlung: Er wünscht sich nichts mehr als den 
größten Helden aller Zeiten zu trainieren. 
Hercules verläuft den ganzen Film hindurch chronologisch und ist oftmals zeitlich gerafft. 
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Die Unglaublichen 
Die Exposition zeigt uns das Leben der Superhelden und wie es zerstört wird (11. Minute). Diese 
Stelle könnte schon als erster Wendepunkt der Geschichte angesehen werden. Betrachtet man 
den weiteren Verlauf der Handlung, ist der eigentliche erste Wendepunkt die Nachricht von 
Mirage an Bob in der 29. Minute, die ihm wieder ein Leben als Superheld ermöglicht.  
Der eigentliche Konflikt wird  erst in der 48. Minute sichtbar. Erst hier erfährt der Zuschauer 
vom Bösewicht Syndrom, der allerdings bereits in der ersten Sequenz des Films zu sehen war. 
Der zweite Akt wird beherrscht von Bobs Kampf gegen Syndrom und seiner Familie, die 
versucht ihn zu retten. Der zweite Wendepunkt in der 86. Minute stellt Syndroms Plan vor. Erst 
an dieser Stelle erfährt der Zuschauer, was Syndrom vorhat.  
Der dritte Akt wird dominiert vom Kampf gegen den Kampfcomputer und Syndrom. Die letzten 
zwei Minuten zeigen uns das veränderte Leben der Superhelden – Familie. 
 
Den ersten Haupthandlungsstrang bildet das Familienleben der Superhelden. Bobs Versuche, 
wieder als Superheld zu arbeiten, bilden die zweite Haupthandlung. Syndroms Pläne markieren 
den dritten. Darüber hinaus gibt es noch einige Nebenhandlungen, wie Bobs kompliziertes 
Verhältnis zu seinem Chef, die Szenen mit Frozone, Bobs Sohn Flash, der keinen Sport ausüben 
darf und die Schüchternheit seiner Tochter Violetta. 
Obwohl die Handlung linear verläuft, gibt es doch unzählige Parallelsequenzen (siehe Sequenz 
4). Die Sequenzen 18 – 24 verlaufen allesamt parallel. 
 
Cars 
Im ersten Akt des Films lernen wir Lightning McQueen und sein Leben als Rennauto kennen. 
Der erste Wendepunkt befindet sich in der 26. Minute als Lightning in der verwahrlosten 
Kleinstadt Radiator Springs landet. Der zweite Akt wird gekennzeichnet durch sein Leben dort, 
bis er in der 86. Minute von der Presse entdeckt wird und mit den Journalisten fährt (zweiter 
Wendepunkt).  
Der dritte Akt zeigt Lightnings Rennen um den Piston Cup und seine Entscheidung in Radiator 
Springs zu bleiben. 
 
Der erste Haupthandlungsstrang ist Lightnings Ziel, den Piston Cup zu gewinnen. Den zweiten 
bildet sein Leben in Radiator Springs, das ihm zeigt, dass es Wichtigeres als Pokale gibt. Auch 
hier gibt es zahlreiche Nebenhandlungen: Lightnings Rivalität mit Chick Hicks, seine 
Liebesgeschichte mit Sally, die Freundschaft mit Hook, die Ferrari-Besessenheit von Guido und 
Luigi, die Geschichte um den ehemaligen Rennwagen Doc alias Hudson Hornet und natürlich 
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die Geschichte um Radiator Springs selbst, das früher eine angesehene, beliebte Stadt war, bis 
die Umfahrung gebaut wurde.  
Die Handlung in Cars verläuft größtenteils linear. Nur die Szene, als die Presse nach Lightning 
sucht, verläuft parallel zum Geschehen in Radiator Springs. 
 
 
2.1.2. Resümee 
 
Gründe für die ansteigende Länge der Filme 
Betrachtet man die Handlungsstränge der sieben untersuchten Filme, erkennt man, dass der 
ausschlaggebende Faktor für die immer länger werdenden Filme vor allem die Nebenhandlungen 
sind. Gab es bei Schneewittchen keine einzige Nebenhandlung, sondern drei gleichberechtigte 
Haupthandlungsstränge, so gibt es in Die Unglaublichen drei Haupthandlungsstränge und vier 
Nebenhandlungen, bei Cars zwei Haupthandlungsstränge und ca. sechs Nebenhandlungen.  
 
Ein weiterer Grund für die längeren Filme stellen die Enden der Filme (also der dritte Akt, die 
Auflösung) dar. Brauchte man in Schneewittchen 10 Minuten um die Verfolgungsjagd, den Tod 
und das Happy End zu zeigen, benötigt man in den neuen computeranimierten Filmen 25 
Minuten dazu. Hier sei vor allem auf den Film Die Unglaublichen verwiesen, bei dem es zwei 
Endkämpfe gibt (einmal mit dem Kampfcomputer und einmal mit Syndrom), sowie ein Ende das 
das neue Familienleben darstellt. 
 
Die Länge der Filme kann nicht generell darauf zurückgeführt werden, dass einige Szenen oder 
Sequenzen fehl am Platz wären, denn hier unterscheiden sich die zwei computeranimierten 
Filme. In Die Unglaublichen findet man einige Szenen, die unnötig, beziehungsweise einfach zu 
lang geraten sind (hier sind vor allem die Kampf- und Verfolgungsszenen gemeint). Diese 
Tatsache kann natürlich darauf zurückgeführt werden, dass Die Unglaublichen in das Genre des 
Actionfilms eingereiht wird, also kein „gewöhnlicher“ Zeichentrickfilm ist.  
Betrachtet man den Nachfolgefilm Cars stellt man fest, dass hier jede Szene benötigt wird, um 
die Handlung voranzutreiben oder die Figuren zu entwickeln. Und da in diesem Film viele 
Figuren zu entwickeln sind (siehe auch Nebenhandlungen), wurde der Film genau so lang wie 
Die Unglaublichen. 
Während also in Die Unglaublichen die Actionszenen für die Länge des Films verantwortlich 
sind, sind es in Cars die unzähligen Nebenfiguren, die allesamt genau charakterisiert werden 
müssen. 
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Komplexität der Filme 
Nun ist die Frage zu klären, ob die Disney-Filme durch ihre Länge auch komplizierter werden.  
Jeder Film besitzt eine klare 3-Akt-Struktur: Exposition, Konfrontation und Auflösung sind klar 
voneinander zu unterscheiden. Bereits in der Exposition wird dem Zuschauer die Hauptfigur 
vorgestellt und der Konflikt präsentiert, der den weiteren Verlauf des Films bestimmen wird. Im 
zweiten Akt, also der Konfrontation, verschärfen sich die Konflikte bis hin zum Endkampf der 
Hauptfiguren gegen die Antagonisten im dritten Akt, bei dem die Welt der Protagonisten wieder 
in Ordnung gebracht wird. Jeder Disney-Film zeichnet sich natürlich durch ein Happy End aus. 
Durch die klare 3-Akt-Struktur sind natürlich auch die Wendepunkte in allen Filmen eindeutig zu 
erkennen. Bei den Wendepunkten handelt es sich immer um ein einschneidendes Erlebnis im 
Leben des Protagonisten.  
 
Der einzige Film in dem ein Wendepunkt nicht ganz klar ist, ist Die Unglaublichen. Hier könnte 
der erste Wendepunkt an zwei Stellen angesetzt werden:  
● In der 3. Sequenz des Films, in der eine Klage gegen die Superhelden dazu führt, dass diese 
nicht mehr als Superhelden arbeiten dürfen. 
● In der 10. Sequenz des Films, als Bob eine Nachricht von Mirage erhält und ihm dadurch 
wieder ein Leben als Superheld ermöglicht wird. 
Zieht man beide Wendepunkte in Betracht, handelt es sich nicht mehr um eine drei, sondern um 
eine 4-Akt-Struktur und damit unterscheidet sich Die Unglaublichen erheblich von den anderen 
untersuchten Disney-Filmen. 
 
Die Haupthandlungsstränge und Nebenhandlungen sind in allen Filmen logisch miteinander 
verknüpft, da die Nebenhandlungen auch immer direkt mit den Haupthandlungssträngen 
verbunden sind, welches meistens durch die Hauptfiguren bewerkstelligt wird: Entweder es 
handelt sich um Erlebnisse des Protagonisten selbst (sowie zum Beispiel die Liebesgeschichte 
zwischen Simba und Nala), oder die Nebenhandlungen haben zumindest Einfluss auf die Welt 
des Protagonisten (nur weil Phil in Hercules den Traum hat, den größten Helden aller Zeiten zu 
trainieren, erklärt er sich bereit, Hercules in seinem Ziel zu unterstützen). 
 
Um den Zuschauer in die Geschichte einzuführen oder um ihm die Vorgeschichte näher zu 
bringen, wird in fünf der untersuchten sieben Filme ein Erzähler eingesetzt. 
In Schneewittchen und die sieben Zwerge liest der Erzähler aus einem Märchenbuch vor, in 
Dumbo wird durch ihn der Storch eingeführt. In Hercules verdrängen die Musen den 
„langweiligen“ und ernsthaften Erzähler, um etwas Schwung in die Geschichte zu bringen. Sie 
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erzählen uns die Vorgeschichte zu Hercules und kommentieren den weiteren Verlauf der 
Handlung. Sie sind allwissend und übernehmen die Funktion eines Chores. In Die 
Unglaublichen können die Medien als Erzähler betrachtet werden, da sie es sind, die dem 
Zuschauer in der 3. Sequenz die Lage der Superhelden erklären. Auch in Cars wurde eine 
modernere Form des Erzählers gewählt: hier sind es ebenfalls die Medien und Kommentatoren 
des Autorennens, die uns viele Hintergrundinformationen, vor allem über Lightning McQueen, 
liefern. 
Auffallend ist, dass die Filme, die keine Erzähler beinhalten durch eine Rondeau-Form 
ausgestattet sind. Arielle beginnt und endet auf einem Schiff, Der König der Löwen zeigt den 
ewigen Kreis des Lebens auch visuell, in dem sich die erste und letzte Szene auf dem 
Königsfelsen nur durch die Figuren unterscheiden. 
 
Da Disney-Filme nicht kompliziert sein dürfen, werden die Informationen für den Zuschauer 
über den ganzen Film gleichmäßig verteilt – viele Informationen in kürzester Zeit werden 
vermieden.  
Eine Ausnahme bildet hier allerdings Die Unglaublichen. Während man in allen anderen Filmen 
die Pläne der Bösewichte von Anfang an beobachten und ihre Entwicklung mitverfolgen kann, 
muss man sich in Die Unglaublichen auf Syndroms Erklärungen in der 26. Sequenz verlassen, 
die eine Fülle an Information enthalten und der Zuschauer sich stark konzentrieren muss, um 
alles zu verstehen. Für die Kinder unter den Zuschauern enthält diese Szene sicherlich zu viele 
Informationen, um alles zu verarbeiten. 
Auch am Beginn des Films, in der 3. Sequenz, erhält der Zuschauer sehr viele Informationen. So 
wird ihm in kürzester Zeit erklärt, weshalb die Superhelden keine Superhelden mehr sein dürfen. 
Der Grund dafür liegt im juristischen Bereich (die Superhelden wurden verklagt), sicherlich für 
viele Kinder unverständlich. 
 
Soll der Zuschauer sich an eine Information erinnern, die schon etwas länger zurück liegt, wird 
diese durch eine Rückblende noch einmal gezeigt: Als Scar in Der König der Löwen Simba 
gesteht, Mufasa getötet zu haben, läuft dieselbe Szene noch einmal bildlich vor Simbas Augen 
ab. In Die Unglaublichen muss sich der Zuschauer in der 17. Sequenz erinnern, dass Syndrom 
niemand anderer ist als Incrediboy aus der 1. Sequenz des Films. Um das Verständnis zu 
gewährleisten wird mit einer Rückblende gearbeitet. 
Wenn es sich nicht um schon bekannte Szenen handelt, werden in den Filmen keine 
Rückblenden eingesetzt, um die Geschichte nicht komplizierter zu machen. Die Handlungen 
verlaufen in allen Filmen größtenteils linear. Sehr wohl wird aber mit Ellipsen, also zeitlichen 
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Auslassungen, gearbeitet. So vergeht vom Baby Hercules zum Teenager Hercules viel Zeit, die 
der Zuschauer nicht zu sehen bekommt. Auch in Die Unglaublichen vergehen von Bobs 
Superhelden-Zeit zu seinem späteren Familienleben 15 Jahre, was durch ein Insert vermittelt 
wird. 
Parallelsequenzen werden meistens dazu genützt, das Leben des Protagonisten und des 
Bösewichts gegenüberzustellen. In allen Filmen bis auf Die Unglaublichen wird Gleichzeitigkeit 
so gut es geht vermieden. In Die Unglaublichen wird sie beinahe zum Stilmittel, wenn man die 
Sequenzen 19 bis 25 betrachtet. Alle Aktionen in diesen Sequenzen verlaufen parallel. 
 
Betrachtet man diese Analyse, erkennt man, dass sich der Film Die Unglaublichen wesentlich 
von den anderen Filmen unterscheidet und damit auch komplizierter wird. Im Gegensatz zu den 
anderen Filmen enthält Die Unglaublichen eine Unmenge an Parallelsequenzen, eine Fülle von 
Informationen in kürzester Zeit, und einen unklaren Wendepunkt. 
Diese Tatsache kann aber nicht für die computeranimierten Filme verallgemeinert werden, da 
Cars, trotz der vielen, aber logisch verknüpften Nebenhandlungen, wieder dem unkomplizierten 
Stil folgt. 
 
 
2.2. Kontinuität durch Figuren 
 
Der logische Zusammenhang wird nicht nur durch die Struktur, sondern auch durch die Haupt- 
und Nebenfiguren erzeugt. Dem Zuschauer muss klar sein, wer die Hauptfigur ist, muss ihr Ziel 
kennen und mit ihr mitfühlen. Das Wesen und die Eigenschaften der Hauptfigur müssen den 
ganzen Film über erhalten bleiben und dürfen sich nicht ändern auch wenn sich die Figur selbst 
weiterentwickelt. 
 
So behält Schneewittchen beispielsweise ihre Freundlichkeit, Hilfsbereitschaft und ihren 
Optimismus, obwohl sie getötet werden sollte. Die neue Situation und das neue Umfeld 
verändern  ihren Charakter keineswegs. 
Dumbo bleibt den ganzen Film über der gutmütige kleine Elefant, der es auch in den übelsten 
Situationen noch schafft, seine Fahne hochzuhalten und ein Lächeln aufzubringen. 
Arielles Sturheit und der Willen ihr Ziel zu erreichen begleiten sie den ganzen Film hindurch. In 
diesem Film erfolgt jedoch ein Bruch ihren Charakter betreffend. Im Meer zeichnet sich Arielle 
durch Selbstsicherheit und Geschick aus, zum Beispiel als sie Fabius vor dem Hai rettet. An 
Land ist sie das genau Gegenteil: Sie ist unsicher, ungeschickt und macht viel falsch. Ein gutes 
 18 
Beispiel hierfür stellt die Szene am Esstisch dar, als sie sich mit der Gabel die Haare kämmt. 
Hier wird die Kontinuität also nicht durch die Hauptfigur erreicht, sondern durch die Nebenfigur 
Sebastian. Er ist der einzige, der Arielle in beiden Welten zur Seite steht. Fabius kann sich 
hingegen nur im Meer und Scuttle nur an Land aufhalten. Sebastians Ungeschicklichkeit und 
seine Zerrissenheit zwischen Arielles Freundschaft und der Loyalität zu König Triton ziehen sich 
durch den gesamten Film. 
Simbas Sturheit, seine Verletzlichkeit, seine Abenteuerlust, die körperliche Unterlegenheit Nala 
gegenüber und die innige Verbindung zu seinem Vater werden den ganzen Film aufrecht 
erhalten, auch wenn er ein Leben im Dschungel ohne Probleme seinem früheren Leben vorzieht. 
Hercules ist schon als Baby ein Tollpatsch. Zu erkennen ist diese Tatsache in der Szene als er in 
einen Blitz beißt. Auch als Sterblicher, sowie als Held, tritt hier keine Veränderung ein, was seine 
kindische und tollpatschige Art betrifft.  
 
Lightning McQueen ist zu Beginn des Films ein eigensinniger Wagen, der die Hilfe anderer 
ablehnt. Er ist eine „One-Man-Show“ und hält sich für den größten. Der Bruch mit seinem alten 
Ich vollzieht sich langsam bis am Ende nichts mehr von dem ruhmsüchtigen Rennwagen übrig 
geblieben ist. Die Kontinuität wird hier aus dem Grund nicht gebrochen, da die Wandlung sehr 
langsam stattfindet und diese Teil der Handlung ist. Der Bruch mit seinen früheren Eigenschaften 
ist nachvollziehbar und wird vom Publikum gewünscht. 
Als Bob Parrs Leben als Superheld beendet ist, versucht er in seinem Beruf als 
Versicherungsbeamter Heldentaten zu vollbringen. So gibt er einer alten verzweifelten Frau 
geheime Informationen, um ihr aus der Misere zu helfen. Auch die Eigenschaften dieser Figur 
ändern sich also nicht und Bob Parr sorgt so für Kontinuität. 
 
Diese Analyse zeigt, dass und wie die einzelnen Hauptfiguren für Kontinuität sorgen. Nur in 
Arielle die Meerjungfrau ist es nicht die Protagonistin, sondern die Nebenfigur Sebastian, die für 
die Kontinuität zuständig ist. 
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3. Lachen 
 
Für den Stil Disneys sind nicht nur die zügige, logische Erzählweise von großer Bedeutung, 
sondern auch andere Komponenten, wie Walt Disney selbst erklärt: 
 
“We have found out that they want most to laugh. We learned after hard lessons, too, that the public 
wants its heroes. Most of all we learned that the American public loves dance music.” 6 
 
An dieser Stelle soll nun der erste Aspekt des Zitats, die Komik der Disney-Filme, behandelt 
werden. Die Analyse der Bedeutung der Musik erfolgt im nächsten Kapitel. 
Betrachtet man dieses Zitat genauer, so lässt sich erkennen, dass Walt Disney hier nur über das 
amerikanische Publikum spricht. Er konzipierte seine Filme demnach nach dem amerikanischen 
Geschmack, doch erreichte er damit nicht nur Amerika, sondern die ganze Welt. 
 
„In einem Zeichentrickfilm müssen zahlreiche Gags vorkommen.“ Diese Erwartungshaltung des 
Publikums entwickelte sich in den zehner und zwanziger Jahren des 20. Jahrhunderts und Walt 
Disney war sich dessen bewusst. Andreas Platthaus schreibt in seinem Buch Von Mann und 
Maus: Die Welt des Walt Disney folgendes: 
  
„Walt Disney arbeitete kontinuierlich daran, dieses Schema aufzubrechen, doch an der prinzipiellen 
Annahme, dass animierte Figuren lustig zu sein hatten, konnte auch er nicht viel ändern.“ 7 
 
Dies würde bedeuten, dass die eigentliche Absicht Walt Disneys darin bestand, seine 
Zeichentrickfilme von komischen Szenen zu befreien, dass er sich letzten Endes aber geschlagen 
geben musste. Ein Zitat von Walt Disney erklärt, aus welchem Grund er letztlich doch auf Gags 
nicht verzichten konnte: 
 
„ […] because I was desperate. I mean, I didn’t even like ‘em then, but I had to get [a short movie] out 
every two weeks. I used to work very hard on gag situations. I set up a special group of fellows just to 
work on [those] situations.” 8 
 
Walt Disney gelang es also nicht, Zeichentrickfilme ohne komische Elemente zu gestalten. Als 
einziger Versuch in diese Richtung kann Fantasia aus dem Jahr 1940 angesehen werden. Das 
Publikum aber war an Disney-Experimenten nicht interessiert. Der Film floppte, weshalb man 
                                                 
6
 zit. nach Watts, Steven, 2001. S.33 
7
 Platthaus, Andreas, 2001. S. 85. 
8
 zit. nach Watts, Steven, 2001. S. 34. 
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wieder zu den bewährten Formeln à la Schneewittchen und Pinocchio griff. 
 
Das vorige Zitat besagt, dass sich Walt Disney die witzigen Elemente nicht selbst einfallen ließ – 
dafür hatte er spezielle Mitarbeiter, die dann oft folgende Notiz von Walt Disney erreichte: 
  
„Eine tolle Geschichte, die noch „aufgegagt“ werden muss. […] Also nichts wie ran, und lasst Euch 
ein paar gute Lacher einfallen bis Dienstag abend – 14. Juni 
Danke 
Walt“ 9 
 
Interessant ist in dieser Hinsicht auch, dass das Storyboard, wie wir es heute kennen, von dem 
Disney-Zeichner Webb Smith erfunden wurde. Er hielt seine Gag-Szenen nicht nur schriftlich 
fest, sondern zeichnete sie, und heftete sie an die Wand. Dieses Verfahren setzte sich schließlich 
im gesamten Studio durch und wurde bald darauf auch von Realfilm-Regisseuren 
übernommen.10 
 
Bevor nun aber speziell auf das Lachen in Disney-Filmen eingegangen wird, ist es sinnvoll, zu 
klären, was Lachen generell bedeutet. Worüber lachen wir eigentlich und warum lachen wir? 
 
 
 
 
 
 
 
 
 
 
 
 
 
 
                                                 
9
 zit. nach Schickel, Richard, 1997. S. 109. 
10
 vgl. Jackson, Kathy M, 1993. S. 77. 
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3.1. Was bringt uns zum Lachen? 
 
Viele große Denker versuchten diese Frage zu klären, wie auch Henri Bergson feststellt. Eine 
Definition zu erstellen, warum und worüber wir lachen, war jedoch nicht sein Ziel: 
 
„Seit Aristoteles haben sich die größten Denker in dieses kleine Problem vertieft, und doch entzieht es 
sich jedem, der es fassen will, es gleitet davon, verschwindet, taucht wieder auf: eine einzige 
spitzbübische Herausforderung an die philosophische Spekulation. Daß nun auch wir dem Problem zu 
Leibe rücken, können wir einzig mit der Absicht rechtfertigen, die komische Phantasie auf keinen Fall 
in eine Definition zu zwängen. Wir sehen in ihr vor allem etwas Lebendiges.“11 
 
Bergson verwendet in seiner Schrift die Begriffe „Lachen“ und „Komik“, obwohl in unserem 
Sprachgebrauch auch andere Wörter synonym gebraucht werden, wie beispielsweise „Humor“ 
oder „Witz“. Warum also verwendet Bergson diese Begriffe? Auch Rainer Stollmann plädiert für 
den Begriff „Komik“ und erklärt den Unterschied zwischen den verschiedenen Wörtern 
folgendermaßen:  
 
„Witz, Ironie, Humor, Scherz, Satire, Komik, Groteske bezeichnen recht unterschiedliche Dinge, je 
nachdem, in welcher Zeit und auf welches Material man sie anwendet. […] Witz, das heißt Kürze, 
Lakonie, Verstand, Pointe, Geist einerseits, und Groteske, das heißt Verzerrung, Labyrinth, 
Übertreibung, Körperlichkeit, Gefühl, verkehrte Welt andererseits. Lediglich den Begriff der Komik 
[Hervorheb. im Original] kann man vielleicht, wenn er sich doch vom vorolympischen, recht 
unbekannten Kosmos, dem Gott des Lachens herleitet, als allgemeinsten Begriff verwenden.“12 
 
Obwohl Henri Bergson nicht definieren kann, beziehungsweise will, was uns zum Lachen bringt, 
stellt er doch drei grundlegende Betrachtungen über das Komische an:13 
 
1. „Es gibt keine Komik außerhalb dessen, was wahrhaft menschlich [Hervorheb. im Original] 
ist.“14 Dieser Aussage folgend, finden wir Tiere beispielsweise nur komisch, da wir an ihnen 
menschliche Verhaltensweisen oder menschliches Aussehen entdecken. So lachen wir in 
Zeichentrickfilmen zum Beispiel über Tiere, die mit den Augen rollen, rot werden, etc.  
 
2. „Das Lachen ist meist mit einer gewissen Empfindungslosigkeit [Hervorheb. im Original] 
                                                 
11
 Bergson, Henri, 1972. S. 11. 
12
 Stollmann, Rainer: Das Lachen und seine Anlässe. In: Maske und Kothurn: Komik: Ästhetik, Theorien, 
Strategien. Hilde Haider Hrsg. Wien: Böhlau, 2006. S. 13-20. Hier S. 16. 
13
 vgl. Bergson, Henri, 1972. S. 12ff. 
14
 Bergson, Henri, 1972. S. 12. 
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verbunden.“15 Bergson meint hier eine Empfindungslosigkeit gegenüber dem Ausgelachten. 
Wenn jemand stürzt, in eine Pfütze fällt, etc. müssen wir zwangsläufig lachen. Wie sich der 
Betroffene dabei fühlt, spielt für uns keine Rolle: „Die unfreiwillige Komik ist kein Spaß, 
jedenfalls nicht für die, die sich in diesem Sinne adressiert finden.“16 Diese Tatsache gilt aber 
nicht für jemanden, für den wir Mitleid empfinden. Wie wir später sehen werden, stellt Dumbo 
so eine Ausnahme dar. Wenn Dumbo aus großer Höhe stürzt oder in eine Pfütze fällt, kann der 
Zuschauer nicht über ihn lachen, da er Mitleid zeigt (vgl. auch S. 26). Wollen wir doch über so 
eine Person lachen, dann „müssten wir diese Zärtlichkeit, dieses Mitleid für eine kurze Weile 
unterdrücken.“17 
 
3. Lachen hat eine soziale Funktion. Wenn wir uns in Gesellschaft befinden, genießen wir Komik 
mehr, als wenn wir alleine sind. Bergson gibt hier das Beispiel einer komischen Geschichte in 
einem Zugabteil: Mitreisende erzählen einander Geschichten. Gehört man zu dieser Gesellschaft, 
lacht man darüber. Gehört man jedoch nicht dazu, bleibt einem das Lachen im Halse stecken. 
Weiters erwähnt Bergson einen Theatersaal, in dem die Zuschauer umso lauter lachen, je mehr 
Besucher sich im Raum befinden. 
 
Soweit also die drei grundlegenden Betrachtungen Bergsons. Nun kommen wir zu der Frage, 
was genau wir eigentlich als komisch empfinden. Viele Theoretiker (auch Bergson) gehen davon 
aus, dass wir vor allem immer dann lachen, wenn etwas nicht der Norm entspricht: „Komische 
Inhalte Formen und Strategien sind dezidiert an die Norm- und Regelsysteme der jeweiligen Zeit 
und Kultur gebunden beziehungsweise situativ und kontextuell bedingt.“18 Bergson geht hier vor 
allem auf das Aussehen der Personen, auf  Missbildungen, ein.19 
Auch in Disney-Filmen spielt das Aussehen der Figuren eine große Rolle, denn es entspricht 
keinesfalls der Norm. Schon allein die Tatsache, dass die Heldinnen und Helden immer 
wunderschön (schon zu schön) sind, die Bösewichte sich hingegen durch ihr Körpervolumen 
(extrem dick oder dünn) und vor allem durch ihre seltsamen Körperproportionen auszeichnen 
(vgl. auch Seite 116ff.), bringt den Zuschauer zum Lachen. Auch die mimischen und gestischen 
Aktionen sind oftmals nicht der Realität nachgebildet. Die Bewegungen wirken verzerrt und 
nicht der Norm entsprechend. 
                                                 
15
 ebd. S. 12. 
16
 Diekmann, Stefanie: Unfreiwillig komisch: Notizen zu drei theatralen Versuchsanordnungen (Shakespeare, Frayn, 
Shakespeare). In: Maske und Kothurn: Komik: Ästhetik, Theorien, Strategien. Hilde Haider Hrsg. Wien: Böhlau, 
2006. S. 189-199. Hier S. 190. 
17
 Bergson, Henri, 1972. S. 12. 
18
 Schrödl, Jenny: Vom Scheitern der Komik. In: Maske und Kothurn: Komik: Ästhetik, Theorien, Strategien. Hilde 
Haider Hrsg. Wien: Böhlau, 2006. S. 30-40. Hier S. 38. 
19
 vgl. Bergson, Henri, 1972. S. 23ff. 
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Doch nicht nur das Aussehen einer Person wirkt komisch, auch die „besondere Unfähigkeit des 
Menschen, sich der Gesellschaft anzupassen“20, bringt uns zum Lachen. Auch Stefan Hulfeld 
sieht in diesem Punkt eine Grundvoraussetzung für Komik: „Gelacht wird über die, welche sich 
in der Arbeits- und Freizeitwelt nicht reibungsfrei zu bewegen vermögen […]“21 
Menschen beziehungsweise Figuren, die uns zum Lachen bringen, nehmen also ihre Umwelt 
anders wahr als die meisten es tun, und verhalten sich dementsprechend auch anders. Ein gutes 
Beispiel für diese Theorie ist Arielle, die eigentlich im Meer lebt und der es schwer fällt, sich an 
das Leben und die Gesellschaft an Land anzupassen. So kämmt sie sich mit der Gabel die Haare, 
bläst in die Pfeife anstatt daran zu ziehen, etc. 
 
Wie wir bereits wissen, empfinden wir für den Ausgelachten kein Mitleid und das bringt uns 
auch zu dem nächsten Punkt: Komik und Scheitern sind eng miteinander verbunden: 
 
„Eine Dimension des Komischen ist indes der Zusammenhang von Komik und Scheitern. Stolpern, 
Sich-Versprechen oder Fallen, jene Missgeschicke, die sich konträr zu den avisierten Handlungen und 
Intentionen verhalten und zugleich eine Fremdbestimmung offenbaren, ob sie nun inszeniert oder 
unfreiwillig geschehen, gelten geradezu als Paradebeispiele des Komischen.“22 
 
 
Wann bringt uns nun aber die Sprache beziehungsweise ein Dialog zum Lachen? Diese Frage zu 
beantworten ist so gut wie unmöglich, da Komik auch immer von sozialen Kontexten, dem 
Wissen der Zuschauer usw. abhängig ist: 
 
„Wird die Identität eines Menschen aus vielen Elementen gebildet, zum Beispiel aus Alter, 
Geschlecht, Nationalität, Sprache, Religion, Moral, Bildung, Einkommen, politische Überzeugung, 
Temperament usf., und haben alle diese Häute, in denen jeder einzelne Mensch lebt, ihre Schwächen, 
dann kann an all diesen vielen Stellen gekitzelt werden.“23 
 
Wenn zum Beispiel ein Witz vor einem Publikum aufgeführt wird, dass keinen gemeinsamen 
Wissenshorizont teilt, regt er nicht alle zum Lachen an: „Humor und Komik spielen oftmals mit 
einem geteilten Wissen und wer dies nicht hat, wird nicht lachen können.“24 
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Generell lässt sich also sagen, dass (sprachliche) Komik immer subjektiv ist. Auch Bergson 
verweist auf die Vielfältigkeit der Sprachkomik: 
 
„[…] die Sprache weist eine so reiche Folge von Tonarten auf, die Komik kann hier vom seichtesten 
Spaß bis hin zu den höchsten Formen des Humors und der Ironie so viele Stufen durchlaufen, dass wir 
auf eine Aufzählung verzichten müssen.“25 
 
Alberne Bemerkungen, Ironie, Wortspiele, Mehrdeutigkeiten (oftmals auf sexueller Ebene), 
Metaphern, Dialekte, etc. können uns zum Lachen bringen, müssen aber nicht.  
 
Folglich werden nun die ausgewählten Disney-Filme auf ihre Komik im Bereich des Körpers, 
sowie der Sprache untersucht, denn: 
 
„Für gewöhnlich definieren wir Komik als etwas, das sich entweder im Bereich der Sprache oder dem 
des Körpers ereignet. Laut Freud gibt es eine körperliche Komik, die, so Freud, auf einem Zuviel an 
körperlicher Aktion basiert und eine sprachliche Komik, den Witz.“26 
 
Für die körperliche Komik wird im Weiteren der Begriff „Slapstick“ verwendet. Beim Slapstick 
wird Komik in erster Linie durch körperbezogene Aktionen hervorgerufen, wie das Ausrutschen 
auf einer Bananenschale, gegen Gegenstände laufen, beim Sturz etwas anderes mit sich reißen, 
etc. Diese Art des Humors basiert also vor allem auf visueller Ebene, weshalb besonders Kinder 
von ihm angesprochen werden und herzhaft über die Stürze der Figuren lachen können. 
 
Die Komik auf sprachlicher Ebene ist, wie gezeigt, sehr vielschichtig und subjektiv. Eine 
Analyse soll nun klären, auf welchen Ebenen der Sprachkomik Disney-Filme fungieren. 
Zeichnen sie sich durch Ironie aus, oder durch Wortwitz, Parodien, etc.? Worüber machen sich 
DisneyFilme lustig? Diese Art der Komik spricht, im Gegensatz zum Slapstick, in erster Linie 
das erwachsene Publikum an. 
 
Ausgespart wird in der Analyse die Komik der Synchronsprecher, also zum Beispiel Aussagen 
der Figur, die sich auf den ihr zugeschriebenen Sprecher beziehen, oder auch das Aussehen der 
Figur im Vergleich zum Aussehen des Synchronsprechers. Diese intertextuelle Komik wird im 
Kapitel Synchronisation nachgeholt. 
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3.2. Analyse der Filme nach ihren komischen Elementen 
 
Die nachfolgende Analyse soll nun zeigen, wie die zwei Arten des Humors gewichtet werden. 
Liegt der Akzent auf dem Slapstick-Humor oder doch auf Dialogebene? Hat sich dieser Akzent 
im Laufe der Zeit verschoben oder ist der komische Disney-Stil nach wie vor derselbe? Wie 
formt sich die Komik auf Dialogebene überhaupt, woraus besteht sie? Welche Figuren 
transportieren die Komik auf Slapstick-Ebene, welche auf Dialogebene?  
Um diese Fragen zu klären, wird zuerst die Komik der einzelnen Filme genau untersucht.  
In einem anschließenden Resümee werden die Filme zueinander in Beziehung gesetzt und 
eventuelle Weiterentwicklungen in diesem Bereich aufgezeigt. 
 
Schneewittchen und die sieben Zwerge 
Der erste abendfüllende Disney-Film basiert beinahe nur auf Slapstick. Vor dem Auftritt  der 
Zwerge finden sich nur wenige lustige Szenen, für die allesamt nicht Schneewittchen zuständig 
ist, sondern die Tiere von denen sie ständig begleitet wird. Hier seien vor allem die rot werdende 
Taube zu Beginn des Films, und die immer zu langsame Schildkröte erwähnt, die das Ende der 
Treppe erst erreicht, als die anderen Waldtiere die Treppe schon wieder runterstürzen. 
 
Für den Slapstick des Films sind vor allem zwei Szenen charakteristisch: 
1. Das Durchsuchen des Hauses: Als Seppl das „Monster“ im Schlafzimmer entdeckt, hasten die 
Zwerge die Treppe hinab und aus dem Haus. Der sechste Zwerg schließt die Tür hinter sich, so 
dass der letzte Zwerg, Seppl, mit voller Wucht dagegen kracht. Er rüttelt an der Türklinke, 
welche abreißt und Seppl nach hinten in herumstehende Töpfe geschleudert wird. Als er aus dem 
Haus rennt, hängen die Töpfe immer noch an ihm. Die anderen Zwerge glauben, das Monster 
kommt und schlagen Seppl nieder. 
2. Waschszene: Als die Zwerge sich waschen sollen, will Brummbär verärgert mit der Nase nach 
oben nach draußen gehen, läuft aber gegen die Tür. Später will Seppl die Seife holen, die 
allerdings so glitschig ist, dass sie ihm immer wieder aus der Hand gleitet und ihm schließlich 
auf den Kopf fällt. Im Endeffekt verschluckt er die Seife und erzeugt Seifenblasen. 
 
An diesen beiden Szenen sieht man, dass vor allem Seppl für den Slapstick verantwortlich ist. 
Diese Tatsache wird dadurch verstärkt, dass er auch der einzige Zwerg ist, der nicht sprechen 
kann, da er es noch nie versucht hat. Die sprachliche Komik fällt für ihn also weg, er ist auf die 
körperbetonte angewiesen. Dass er ist der Tollpatschigste der Zwerge ist, wird auch durch seine 
übergroße Kleidung verdeutlicht.  
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Sprachkomik ist in diesem Film beinahe gar nicht vorhanden. Lediglich der Zwerg „Chef“ tätigt 
durch ständige Verwechslung der Buchstaben einige lustige Aussagen, wie zum Beispiel „Da 
lennt ja Bricht“27 oder „Sucht alles ab! Kriecht auch in die wintersten Hinkel … die winklichsten 
Hintern … die hintersten Winkel“28 oder auch „Dumm wie Bohnenstroh“ (Brummbär) – „Dumm 
wie Drohnenpo“ (Chef).29 
Männer dürfte vor allem der Sarkasmus Brummbärs („Sie ist eine Frau. Und alle Frauen sind 
böse!“30) zum Schmunzeln bringen. 
 
Schneewittchens Komik auf Slapstick-Ebene wurde allerdings auch stark kritisiert. Otis Ferguson 
von The New Republic fand es „unter Disneys Niveau“, dass die Figuren „gegen Türen und 
Bäume laufen oder Konsonanten verwechseln (‚Bood goy, I mean goob doy, I mean …’), 
kopfüber in irgendwelche Flüssigkeiten stürzen usw. usw.“31 
 
Dumbo 
Der Film Dumbo wird vor allem als „charmant und unterhaltsam“32 bezeichnet. Eine richtige 
Bezeichnung, da dieser Film keine wirklich komischen Szenen enthält, obwohl der Film einige 
Slapstick-Einlagen bereithält: 
1. Dumbo stolpert beim Umzug des Zirkus über seine großen Ohren und landet in einer 
dreckigen Pfütze. 
2. Timotheus will Dumbo helfen, indem er seine Ohren zusammenknotet. Der Knoten löst sich, 
Dumbo stolpert und die Pyramide der Elefanten stürzt ein. 
3. Die Clowns zeigen bei ihrer Zirkusnummer wahren Slapstick: sie stürzen, fallen von Leitern, 
bespritzen sich mit Wasser, während Dumbo oben vom brennenden Haus zuschaut. 
 
Doch keine dieser Szenen wird vom Zuschauer als komisch empfunden, da jeder mit dem armen 
ausgestoßenen Dumbo fühlt. Die Zuschauer im Film lachen herzhaft über diese Szenen, der 
Kinozuschauer jedoch bleibt stumm. Ihm steigen höchstens Tränen in die Augen. Erst am Ende 
des Films, als der fliegende Dumbo dafür verantwortlich ist, dass die Clowns stürzen und mit 
Wasser bespritzt werden, kann auch der Kinozuschauer lachen. 
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Eine für Kinder gemachte Szene ist die Beladung der Waggons, als die Elefantendame Prissy 
nicht durch die Tür passt, da ihr Hintern zu groß ist. 
Erwachsene finden hingegen eher komisch, dass Mrs. Jumbo die Lieferung ihres Babys 
quittieren muss: „Received one elephant“.33  
 
Auf Dialogebene gibt es in Dumbo selten etwas zu lachen, da das Gesagte meistens gemein 
Dumbo gegenüber ist. Eine Szene jedoch bleibt allen Erwachsenen in Erinnerung: die Szene der 
Rosa-Elefanten, die nur dadurch entsteht, dass Timotheus und Dumbo betrunken sind. Wäre 
diese „Dali ähnliche, surrealistische Umgebung“34 in den späten 1960er und in den 70 Jahren 
entstanden, würde man sie sicher mit einem Trip vergleichen, an den sich Dumbo und Timotheus 
am nächsten Tag jedoch nicht mehr erinnern können. Eine Gedächtnislücke ausgelöst durch 
Alkohol – und das in einem Kinderfilm. Für Erwachsene einfach nur göttlich. 
 
Arielle die Meerjungfrau 
Auch Arielle besteht hauptsächlich aus Slapstick Einlagen. Hier sind einige Beispiele: 
- Der Angsthase Fabius zeigt dem gefangenen Hai die Zunge, welcher aber zum Schrecken von 
Fabius noch einmal zuschnappt. 
- Sebastian werden in Arielles Höhle alle Gegenstände zum Verhängnis: er wird in einem Krug 
gefangen, rollt herum, stürzt und reißt mehrere Gegenstände mit sich. Eine weitere 
charakteristische Szene befindet sich in der  15. Sequenz, als Sebastian gewaschen und gebügelt 
wird und sich einen wilden Kampf mit dem Koch liefert. 
- Vor allem die Schlussszene, als die Tiere Vanessa (Ursula) mit Wasser bespritzen, sie in die 
Hochzeitstorte fällt und der Hund Max sie in den Hintern beißt, ist eine durchchoreografierte 
Slapstick-Einlage. 
 
Auffällig an Arielle ist, dass hier erstmals die Hauptfigur selbst, durch ihre Ungeschicklichkeit in 
der Welt der Menschen, für Slapstick-Einlagen sorgt. Sie stürzt aufgrund der neuen Beine ins 
Meer, kämmt sie sich mit einer Gabel die Haare und bläst Grimsby den Ruß der Pfeife ins 
Gesicht. 
 
Auf Dialogebene findet man auch hier nur wenig zu lachen. Lustig sind hier umgewandelte 
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Sprichwörter und Anspielungen auf die Vermenschlichung der Figuren, die einzig und allein von 
Sebastian getätigt werden: „Teenager […] Gibt man ihnen die kleine Flosse, schwimmen sie 
über dich hinweg!“35 Oder auch: „Du sagst ihm [Triton] nichts, ich sag ihm nichts. Dann bleiben 
alle meine Scheren ganz.“36 
 
Der König der Löwen 
In Der König der Löwen findet man beide Arten der Komik.  
Charakteristische Slapstick-Einlagen sind die Szenen als Zazu gegen einen Nashornpo fliegt, die 
Hyänen Simba verfolgen, einer von ihnen in den Dornen landet und als „Kaktuspo“37 bezeichnet 
wird, oder als Timon Hula tanzt um den Köder Pumbaa zu präsentieren. 
 
Während Pumbaa eher für den Slapstick verantwortlich ist, spezialisiert sich Timon auf den 
Dialog, was vor allem in einer Szene deutlich wird: Pumbaa flüchtet vor Nala, bleibt aber unter 
einer Wurzel stecken. Timon will ihm helfen: „Immer muss ich dich retten. Immer geht es um 
deinen A…“.38 
Für die Komik auf Dialogebene ist vor allem auch Zazu verantwortlich. Seine Anspielungen auf 
Sprichwörter und Filmtitel in der 3. Sequenz sind legendär:„Die Insekten meinen, sie können aus 
einer Mücke einen Elefanten machen“ oder auch „Leoparden küsst man nicht!“39 
 
In Der König der Löwen findet sich eine Erneuerung, denn hier ist auch der Bösewicht durch 
seine sarkastischen Sprüche komisch: 
 
Simba: Ich werd’ mal König vom geweihten Land. 
Scar: Ui, toll! […] Vergib mir, wenn ich vor Freude nicht in die Luft springe. Ich hab’s im Kreuz, 
weißt du? 
Simba: Hey, Onkel Scar! Wenn ich König bin, was bist’n dann du? 
Scar: Der böse Onkel?40 
 
Scar wird jedoch nur von erwachsenen Zuschauern als komisch empfunden, da Kinder die 
meisten ironischen und sarkastischen Aussagen noch nicht begreifen können. 
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Auch der Affe Rafiki sorgt beim erwachsenen Publikum für einige Lacher, da er eigentlich in 
Afrika lebt, aber auch asiatische Einschläge hat. So entspannt er sich durch Meditation im 
Schneidersitz und beherrscht Karate. 
 
Hercules 
Diese Trickfilmkomödie ist in Sachen Komik die vielschichtigste Produktion von Disney, denn 
hier kommt das erwachsene Publikum voll auf seine Kosten, während Slapstick-Szenen zwar 
zahlreich vorhanden sind, durch den Dialog aber etwas in den Hintergrund geraten. Darum sei 
hier nur eine Slapstick-Einlage erwähnt, für die Pech und Schwefel bei ihrem ersten Auftritt 
verantwortlich sind:  
Pech hastet die Treppe hinab zu Hades und stolpert. Schwefel kommt gerannt, stürzt über ihn 
und landet schließlich mit seinen Hörnern in Pechs Hinterteil. 
 
Beim erwachsenen Publikum sorgen vor allem Anspielungen auf die griechische Mythologie und 
geschichtliche Ereignisse für Lacher. 
Schon allein die Tatsache, den mächtigsten Gott Zeus als liebevollen und kindischen 
Familienvater zu sehen, wirkt komisch. Weiters sorgen auf Götter bezogene Sprüche für 
Aufsehen, wie Hermes Aussage: „Eine fabelhafte Party. So viel Liebe im Raum. Sogar Narziss 
hat sich wieder selbst entdeckt!“41 
 
Die Szene als Pech und Schwefel Hercules den Zaubertrank verabreichen, Alkmene und 
Amphitryon sie jedoch dabei stören, ist eine Anspielung auf die wahre Herkules (oder auch 
Herakles) Geschichte. Pech und Schwefel verwandeln sich in dieser Szene in Schlangen, um 
Alkmene und Amphitryon zu vertreiben. Doch Hercules packt die beiden, verprügelt sie und 
wirft sie weit weg. In der Mythologie wurden diese Schlangen von der eifersüchtigen Hera 
gesandt, da Herkules nicht ihr Kind war, sondern durch einen Seitensprung von Zeus mit 
Alkmene entstand. Herkules sollte durch diese Schlangen in seiner Wiege getötet werden, doch 
ihm gelang es durch seine Stärke, die Schlangen zu besiegen.42 
Während Erwachsene, die diese Geschichte kennen, über diese Anspielung lachen, vergnügen 
sich Kinder über die Slapstick-Einlage, in dem die Schlangen von Hercules vermöbelt werden. 
Auch in der folgenden Aussage von Philoctetes finden sich viele lustige Anspielungen auf 
Helden der Mythologie, die natürlich allesamt von Phil trainiert wurden: 
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Hercules: Jasons Argo? 
Phil: Wer hätte ihm wohl sonst das Segeln beigebracht? Columbus? Ich hab’ sie alle trainiert, diese 
Möchtegern-Helden: Odysseus, Perseus, Theseus – n’ Haufen „Euses“. […] Und dann, dann kam 
Achilles. Achilles hatte alles. Diese Statur, dieses Tempo. Er konnte austeilen, er konnte einstecken. Er 
war einfach nicht aufzuhalten. Aber diese verflucht verflixte Ferse! Du hast sie nur schief angeguckt 
und bumm – aus und vorbei.43 
 
Auch Hades erteilt den Zuschauern eine Geschichtsstunde: 
 
„Sieh mal, der [Hercules] muss doch eine Schwäche haben, weil wir wissen, jeder eine Schwäche hat. 
Ich meine, für Pandora war’s diese Büchsengeschichte und die Trojaner – hey, sie haben auf’s falsche 
Pferd gesetzt, okay?“44 
 
An dieser Aussage wird deutlich, dass in Hercules auch der Bösewicht Hades komisch ist, vor 
allem durch seine Ironie und seinen Sarkasmus, wie auch schon bei Scar zu sehen war. 
 
Hercules selbst macht eine Anspielung auf die griechische Tragödie: „Dann das Theater, dieses, 
dieses Ödipus-Stück. Mann und ich dachte, ich hätte Probleme!“45 Hercules macht sich also über 
Ödipus lustig, nicht wissend, dass er gerade selbst Teil einer griechischen Tragödie wird. 
 
In Hercules finden sich neben den geschichtlichen auch sexuelle Anspielungen, die nicht nur von 
Männern, sondern auch von der Heldin Meg selbst getätigt werden. So bemerkt Hades an einer 
Stelle: „Wunderknabe hat doch ein schwaches Glied [kurze Pause] in seiner Kette.“46 Durch 
diese Pause in der Mitte, die nur den Bruchteil einer Sekunde dauert, wird klar, dass Hades hier 
auch auf Hercules’ Geschlechtsteil anspielt. Wie gesagt tätigt auch Meg eine ähnliche Aussage, 
als sie ihm für die Rettung vor Nessus dankt: „Vielen Dank für alles Herci. Es war ein echter 
Höhepunkt!“47 
Dadurch, dass Meg mit Hades unter einer Decke steckt, ist auch ihre komische Art auf der 
ironischen Ebene angesiedelt. Hier ein Beispiel: „Ich bin ein großes Mädchen. Ich bind’ mir 
sogar die Sandalen selber!“48 
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Auf letzter Ebene ist Hercules eine Parodie Disneys auf sich selbst und seine 
Vermarktungsstrategien.  
So findet man in der 9. Sequenz eine Anspielung auf die Verniedlichung der Tiere, die in allen 
Disney-Filmen vorkommt. Als Meg durch den Wald geht, begegnet sie einem niedlichen 
Häschen mit großen Augen und einem Erdmännchen, die in Wahrheit Pech und Schwefel sind. 
Meg: „Oh wie süß! Zwei Stinktiere auf dem Weg nach Disneyland!“49 
„Disney“ wird also im Film direkt angesprochen. Auch andere Bezüge auf Disney kommen vor: 
So trägt Hercules, als er für eine Vasenmalerei Modell steht (die von einem Künstler 
durchgeführt wird, den Phil „Pablo“ nennt – eine Anspielung auf Pablo Picasso), ein Kostüm, 
dass Scar aus Der König der Löwen darstellt. 
Der Film zeigt weiters, wie wichtig Merchandising ist. Im Film sind Hercules Sandalen, 
Hercules Getränke, Hercules Actionfiguren, und sogar ein Hercules Geschäft zu sehen. Eine 
Parodie auf die Vermarktungsstrategien Disneys selbst, aber auch auf McDonalds. Das wird auch 
durch Hades’ Aussage deutlich, als er mit Meg spricht: „Mein Chicken Meg Nugget“.50 
Dass keiner der Merchandising Strategie entkommen kann, wird im Film durch Pech und 
Schwefel dargestellt. Sogar sie kaufen Hercules Produkte, obwohl sie eigentlich seine Todfeinde 
sind und gegen ihn agieren sollten. 
 
Die einzige Figur, die beinahe keine komischen Aussagen tätigt, ist Hercules selbst. Das einzig 
komische an ihm ist seine Naivität und Tollpatschigkeit (wie auch schon bei Arielle zu sehen). 
 
Die Unglaublichen 
Da Die Unglaublichen ein Actionfilm ist, kommen die komischen Elemente in diesem Film 
etwas zu kurz, beziehungsweise die Komik ist viel subtiler als in den Vorgängern. Slapstick-
Elemente finden sich, bis auf die Szene als Mr. Incredible eine Katze vom Baum schütteln will, 
oder als er den Chef durch mehrere Wände wirft, fast überhaupt nicht. 
 
Die erste witzige Idee des Films ist, die geheimen Identitäten umzukehren. In Filmen wie 
Spiderman ist Peter Parker die wahre Person und Spiderman seine geheime Identität. Bei den 
Unglaublichen ist es genau umgekehrt: hier sind die „einfachen Menschen“ die geheimen 
Identitäten. 
Die visuelle Umsetzung, um zu zeigen, dass Bob nicht in diese „Versicherungsbeamten-Welt“ 
passt, ist genial gelungen. So ist Bobs Büro viel zu eng und er fährt ein viel zu kleines Auto.  
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Ein weiteres komisches Element ist die Ehe von Bob und Helen. Sie dürfen ihre 
Superheldenkräfte nur mehr einsetzen, um ihre Kinder unter Kontrolle zu halten.  
 
Der ewige Geschlechterkampf zwischen Mann und Frau, der bei den Zuschauern für einige 
Lacher sorgen dürfte, zieht sich den gesamten Film hindurch, wird aber nicht nur durch Bob und 
Helen dargestellt, sondern auch durch Lucius (alias Frozone) und seine Frau: 
 
Lucius: Die Stadt ist in Gefahr! 
Frau: Mein Abendessen ist in Gefahr! 
Lucius: Sag mir jetzt sofort wo mein Anzug ist, hörst du? Es geht um höhere Gewalt! 
Frau: Höhere Gewalt? Ich bin deine Frau! Ich bin die höchste Gewalt, die du je zu spüren   
bekommst!51 
 
Weiters zitiert der Film andere Meilensteine des Actionfilms, wie zum Beispiel Mission 
Impossible: „Diese Nachricht zerstört sich von selbst.“52 
 
Auch sexuelle Anspielungen sind vorhanden. In Sequenz 12, als Bob wieder Spaß am Leben 
findet, wird auch die sexuelle Beziehung zu seiner Frau angeregt. Immer wenn er das Haus 
verlassen will, wird er von ihr wieder stürmisch zurückgeholt. 
 
Der Bösewicht des Films Syndrom besitzt keine komische Funktion, auch wenn seine Frisur 
komisch wirkt. Hier ist lediglich sein Tod humorvoll. In der 13. Sequenz erklärt Edna Bob, wie 
gefährlich Umhänge an einem Anzug sein können, da sich Superhelden damit leicht an Raketen 
verheddern oder in Triebwerke gesaugt werden können. Genau dieser Umhang wird auch 
Syndrom zum Verhängnis – er wird in ein Triebwerk gesaugt. 
Um diesen Witz zu verstehen, muss man sich also an eine lang vorher gezeigte Szene erinnern, 
was wahrscheinlich nicht allen Zuschauern beim ersten Mal ansehen gelingt, und schon gar nicht 
Kindern. 
 
Die Unglaublichen enthält also nur wenige Slapstick-Einlagen und wenig komische Dialoge. 
Hier sitzt der Humor tiefer. 
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Cars 
Auch der zweite computeranimierte Film setzt auf subtilen Humor. 
In Cars sorgt schon alleine die Vermenschlichung der Autos für Lacher beim Publikum. So 
besteht die Boxencrew passend aus kleinen Staplern, Eltern sind Mini-Vans und ein Hippie wird 
durch einen VW-Bus dargestellt. Dazu kommen noch auf Autos zugeschnittene Aussagen, wie 
„Sheriff: Genehmigen Sie sich doch ´n Literchen Öl bei Flo’s!“53 
Weiters sorgen bekannte, in Autos umgewandelte, Gaststars wie Jay Leno, Arnold 
Schwarzenegger, Mika Häkkinen und Michael Schumacher für Aufsehen. 
 
Lightning McQueen selbst wirkt durch seine Arroganz und Selbstüberschätzung komisch. Seine 
Aussagen sind voller Ironie: 
 
Hook: Traktoren sind so dämlich. Was Besseres als das hier, kann man sich im Leben kaum noch 
wünschen. 
Lightning: Ja. Du führst hier das totale Traumleben!54 
 
Witzig wirkt auch der ewige Kampf zwischen Mann und Frau beim Autofahren, der im Film 
durch eine typische Situation dargestellt wird, die wahrscheinlich beinahe jedes Paar schon 
einmal erlebt hat. In der 8. Sequenz erscheinen zwei Autos in der Stadt, die sich verfahren haben. 
Die Frau will nach dem Weg fragen, der Mann jedoch weigert sich und gibt vor, den Weg genau 
zu kennen. Am Ende des Abspanns sieht man diese zwei Autos noch einmal. Sie stehen in der 
Wüste und haben den richtigen Weg noch immer nicht gefunden. 
 
Im Film sind auch sexuelle Anspielungen vorhanden. So versucht Mack auf dem Weg nach 
Kalifornien in den Hintern des weiblichen Lasters vor ihm zu beißen, und auch Hook tätigt eine 
zweideutige Aussage: 
 
Lightning: Sally hat mir angeboten im Hotel zu übernachten. 
Hook: Ah! Sind so wohl noch nicht kuschelig genug, ihre Hütchen.55 
 
Hook spielt hier nicht nur auf Sallys Hotel an, das aus Warnhütchen besteht, sondern auch auf 
ihre Brüste. 
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Slapstick-Situationen finden sich wenige im Film. So ist die Szene zu Beginn des Films beinahe 
die einzige: Lightning fährt in einen Zaun, zieht den Stacheldraht mit sich, fährt einen 
Reifenstapel um, verheddert sich an einer Statue, zieht diese mit sich und reißt damit die Straße 
auf. Die Statue fährt auf eine Art Schanze, hebt ab, fliegt gegen Stromleitungen und wird durch 
diese zurück auf ihren eigentlichen Platz geschleudert. Lightning bleibt in den Stromleitungen 
gefangen. 
 
Kinder finden in Cars vor allem Gefallen an dem naiven, „hasenzähnigen“ Hook, dessen 
Lieblingsspiel „Traktoren erschrecken“ ist – auch einer der wenigen Slapstick-Momente im 
Film. 
 
Auffallend ist, dass die einzige nicht komische Figur im Film die weibliche Protagonistin Sally 
ist. Sie tätigt weder lustige Aussagen, noch ist sie ironisch oder hat Slapstick-Einlagen. 
 
 
3.3. Resümee 
 
Während die ersten Disney-Filme geladen waren mit Slapstick-Einlagen (auch wenn diese nicht 
immer komisch waren, wie man am Beispiel von Dumbo gesehen hat) und wenig Sprachkomik 
vorweisen konnten, halten sich die beiden Elemente ab Mitte der 90er Jahre die Waage. Ab 
diesem Zeitpunkt wurde versucht, sowohl die Kinder, als auch die Erwachsenen zu unterhalten, 
denn „Going to the movies or watching TV is more acceptable if you as well as your children are 
entertained.”56 
In den computeranimierten Filmen wird vor allem auf subtile Komik und Ironie gesetzt. 
Slapstick ist in diesen Filmen nur noch selten zu finden. Disney-Filme werden also auf Komik-
Ebene immer erwachsener: der eher kindliche Slapstick musste der „erwachsenen Komik“ 
weichen. 
 
Auffällig ist, dass dem Hinterteil in den Disney-Filmen eine große Rolle zukommt und hier 
sowohl auf Slapstick- als auch auf der Dialogebene. Hier zur Erinnerung einige Beispiele: In 
Schneewittchen und die sieben Zwerge erzählt Chef etwas von den „winklichsten Hintern“, in 
Arielle die Meerjungfrau wird Vanessa von Erics Hund Max in den Hintern gebissen und in Cars 
versucht Mack einem Laster in den Hintern zu beißen. 
Der Hintern war, ist und bleibt, also ein Ventil für humoristische Aktionen.  
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Geändert hat sich allerdings die Rolle des Sexes. In den Filmen Schneewittchen, Dumbo, Arielle 
und Der König der Löwen werden sexuelle Anspielungen gänzlich ausgespart. Erst Hercules 
brachte den Umschwung mit sich, und wie zu sehen war, wurde auch in den computeranimierten 
Filmen nicht mehr darauf verzichtet. Diese Art Anspielungen sind in Hercules noch so gut in der 
Dialogebene versteckt, dass nur Erwachsene den Wink verstehen. In den computeranimierten 
Filmen jedoch sind sexuelle Anspielungen auch auf bildlicher Ebene zu finden (vgl. zum 
Beispiel Mack aus Cars, der versucht einem weiblichen Laster in den Hintern zu beißen). 
 
In den computeranimierten Filmen wird vor allem auch mit den Gegensätzen zwischen Mann 
und Frau gespielt. Welche Eigenschaften sind typisch Frau, was ist typisch Mann?  Die 
männlichen und weiblichen Zuschauer können so ihren Geschlechterkampf auch auf der 
Leinwand, zum Beispiel in Form der zwei verlorenen Autos in Cars, ausleben. 
 
Auf Dialogebene wird auch mit Sprichwörtern, Filmtitel, berühmten Persönlichkeiten und 
Zitaten gearbeitet (vgl. Zazu: „Leoparden küsst man nicht“ oder auch Die Unglaublichen: „Diese 
Nachricht zerstört sich von selbst“, etc.) 
 
Wie in Hercules zu sehen, kommt auch das gebildete Publikum voll auf seine Kosten, indem es 
die griechische Mythologie mit der von Disney dargestellten Geschichte vergleicht und sich über 
zahlreiche Anspielungen amüsieren kann.  
Auch die Tatsache, dass sich Disney in Hercules selbst parodiert (Vermenschlichung der Figuren, 
Merchandising) dürfte das erwachsene Publikum zum Schmunzeln bringen. 
 
Die Sprachkomik enthält also vor allem: 
 
 sexuelle Anspielungen (Doppeldeutigkeit) 
 Aussagen über den Geschlechterkampf zwischen Mann und Frau 
 abgewandelte Sprichwörter (Wortwitz) 
 Anspielungen auf andere Filme oder Filmtitel (Zitate) 
 geschichtliche Anspielungen 
 Parodien auf Disney selbst 
 
 
 
 
 36 
Lieferanten des Humors 
Auffallend ist, dass sowohl der Slapstick als auch die Komik auf Dialogebene von den 
Nebenfiguren, auch „Sidekick“57 genannt, ausgeübt werden. Sie geraten immer in die dümmsten 
Situationen (vgl. Sebastians Kampf mit dem Koch in Arielle), aus denen sie sich doch irgendwie 
befreien können, und als wäre das nicht schon genug, fällt es ihnen auch noch schwer ihren 
Mund zu halten. Sie quasseln praktisch den ganzen Film hindurch. 
 
Die Hauptfiguren Schneewittchen ist für keine einzige komische Szene verantwortlich, weder auf 
Dialog-, noch auf Slapstick-Ebene. Bei Dumbo entfällt die Dialogebene, da er noch nicht 
sprechen kann. Auf Slapstick-Ebene wirkt er komisch, jedoch unfreiwillig. 
Arielle, Simba und Hercules sorgen durch ihre Naivität und Tollpatschigkeit für einige Slapstick-
Einlagen. Auf Dialogebene sind alle drei nicht besonders komisch.  
 
Bob Parr und Lightning McQueen bevorzugen subtile Komik, die bei Bob zum Beispiel dadurch 
entsteht, seine Heldentaten im Büro weiterzuführen. Lightnings Sprachkomik ist außerdem 
voller Ironie und Sarkasmus. 
 
Die jeweiligen Partner der Hauptfiguren, Schneewittchens namenloser Prinz, Prinz Eric, Nala, 
Helen und Sally sind allesamt die unlustigsten Figuren der Filme. Sie tätigen oft überhaupt keine 
lustigen Aussagen oder geraten in komische Situationen. Die einzige Ausnahme bildet Meg, die 
Hercules in Sachen Sprachkomik weit voraus ist. 
 
Während die Bösewichte in den Filmen der 30er und 40er Jahre, sowie in Arielle noch durch und 
durch böse waren, bringt Der König der Löwen den Wendepunkt. Scars und Hades’ Aussagen 
sind voller Ironie, wobei auf den ersten Blick natürlich Hades klar der Witzigere von beiden ist. 
Betrachtet man allerdings die Original-Synchronisation des Films, kommen Scars witzige 
Qualitäten, die sich auf den Sprecher Jeremy Irons beziehen, erst richtig zum Vorschein (vgl. 
Kapitel Synchronisation). 
Der Trend der witzigen Bösewichte, setzte sich allerdings bei den computeranimierten Filmen 
nicht fort. Die Figuren Syndrom und Chick Hicks lassen keinerlei Komik aufkommen.  
In Cars ist es sogar Lightning McQueen selbst, der das Erbe der Bösewichte Scar und Hades 
antritt, da er die sarkastische Figur des Films ist und am Anfang auch etwas Boshaftes an sich 
hat. 
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3.4. Das Lachen in der Originalfassung 
 
Da die deutschen Fassungen nun ausgiebig auf Komik untersucht wurden, sollte man auch einen 
Blick auf die englischen Originalversionen der Filme werfen. Natürlich unterscheiden sich die 
beiden Versionen nur auf Dialogebene, die Bilder und die damit verbundenen Slapstick-Einlagen 
bleiben unverändert. Hier stellt sich die Frage, ob Komik übersetzbar ist. Das heißt, gibt es in 
den Originalversionen mehr zu lachen, als in der deutschen Version und wenn ja, warum?  
Leider konnten hier nicht alle Originalversionen der sieben ausgewählten Filme analysiert 
werden, da mir einige nicht zur Verfügung standen. Untersucht wurden die Filme Dumbo, 
Hercules, The Incredibles, und Cars. 
 
Dumbo 
Wie in der deutschen Version von Dumbo gibt es auch in der englischen auf Dialogebene wenig 
zu lachen. Die Dialoge unterscheiden sich kaum voneinander und wenn doch, ist der Unterschied 
minimal, wie folgendes Beispiel zeigt: 
Während die Elefantendamen die Pyramide bauen, lästert eine Elefantendame über eine andere: 
„Du solltest mal wieder zu Pediküre gehen!“ In der englischen Version betrifft die Beschwerde 
nicht die Füße der anderen Elefantendame, sondern ihr Gewicht: „Gaining a little weight, aren’t 
you, honey?“58  
Diese Gegenüberstellung zeigt, dass es hier in beiden Versionen etwas zu Lachen gibt, und es 
letztendlich egal ist, ob über die Füße oder das Gewicht gespottet wird. Schwerwiegendere 
Veränderungen bei der Übersetzung ins Deutsche finden in Dumbo nicht statt. 
 
Hercules 
In Hercules gibt es wesentlich mehr Unterschiede als noch in Dumbo. Vor allem fällt hier auf, 
dass in der englischen Originalversion mehr Bezüge zum antiken Griechenland, beziehungsweise 
zu Griechenland generell, hergestellt werden, die den Zuschauer zum Lachen bringen, als in der  
deutschen Version des Films. 
So beispielsweise Hades’ Aussage, als er sieht, wie rührend Zeus mit seinem Sohn umgeht: 
 
Hades: „How sentimental! You know, I haven’t been this choked up, since I got a hunk of moussaka 
caught in my throat!“ 
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Deutsche Version: 
 
 Hades: Wie herzerweichend! Das letzte Mal als mir so warm um’s Herz war, hatte ich mich an einem 
Peperoni verschluckt!59 
 
Während also in Originalversion ein Bezug zu dem griechischen Nationalgericht Moussaka 
hergestellt wird, fehlt diese Verbindung im Deutschen. Die (scharfe) Peperoni bezieht sich 
lediglich auf die Wärme um das Herz. Ein weiteres Beispiel für die vermehrten komischen 
Aussagen über die griechische Kultur findet sich in Hades Frage: „So, is this an audience or a 
mosaic?“ Mit dem „Mosaik“ spielt er auf die vielen Besucher (Götter) des Festes an, die allesamt 
verschiedene Körperfarben haben und zusammengewürfelt aussehen, wie ein traditionell 
griechisches Mosaik. In der deutschen Fassung kritisiert Hades lediglich die fehlende Stimmung 
auf der Party: „Ist das hier eine Feier oder ein Museum?“60 Wieder fehlt also der Bezug zu 
Griechenland. Während in der englischen Version noch viele solcher Aussagen getätigt werden, 
gibt es im Deutschen nur einen Satz, der sich auf Griechenland bezieht, den es im Englischen 
nicht gibt. Phils Frage an die Bewohner Thebens: „Don’t you pea brains get it?“ stellt im 
Gegensatz zu der deutschen Version „Habt ihr alle Tzatziki im Kopf?“61 keinen Bezug zu 
Griechenland her. Dies ist aber auch das einzige Beispiel. 
 
Sexuelle Anspielungen treten in der Originalversion weniger hervor, als in der deutschen 
Fassung. Hades Feststellung über Hercules’ „schwaches Glied“ (siehe S. 26) fällt in der 
Originalversion weg: „What is the weak link in Wonderboy’s chain?“62 Während das deutsche 
Wort „Glied“ eine Doppelbedeutung hat, fehlt diese in dem englischen „link“. Auch die Pause im 
Satz, die den deutschsprachigen Zuschauer erst die Doppelbedeutung erkennen lässt, fehlt in der 
Originalversion. 
 
Weiters werden in der deutschen Version die Marken McDonalds als auch Disney selbst direkt 
im Film angesprochen (siehe S. 27). In der Originalversion wird aus „Disneyland“ ein „Theme 
Park“63 und aus „Chicken Meg Nugget“ lediglich „My little nut Meg“64 („nutmeg“ bedeutet 
Muskatnuss). Auch der Bezug auf die Fernsehserie „Fury“ fällt in der englischen Originalversion 
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weg. 
 
Meg: Just get me down before I ruin the upholstery! 
(deutsch): Es wird schon wieder, aber hol mich hier runter, bevor ich Fury vollkotze!65 
 
Nachdem Meg mit Pegasus geflogen, fühlt sie sich nicht gut. In der englischen Version, will sie 
nur die „Polsterung nicht ruinieren“ (Pegasus’ Fell), in der deutschen Fassung gibt sie Pegasus 
den Namen des berühmten Pferdes einer Fernsehserie. 
 
The Incredibles 
In The Incredibles wird in der englischen Version oft mit Wörtern gespielt. Die deutsche 
Übersetzung versucht zwar, mit dem englischen Wortwitz mitzuhalten, es gelingt jedoch nicht, 
wie diese beiden Szenen zeigen: 
Als Lucius alias Frozone die Familie Parr in der sechsten Sequenz besucht, begrüßt ihn Bob Parr 
mit den Worten „Ice of you to drop by“. Lucius antwortet darauf sarkastisch: „Wow… never 
heard that one before.“ Die deutsche Version lautet folgendermaßen: Bob: „Na, heut’ schon 
jemand auf’s Glatteis geführt?“ Lucius: „Der is’ neu, den hab ich echt noch nie gehört.“66 
Lucius’ sarkastische Reaktion auf den Wortwitz bleibt zwar gleich, in der deutschen Version fehlt 
allerdings Bobs Begrüßung, die im englischen den Witz ergibt, denn „Ice of you to drop by“ 
bedeutet so viel wie „Schön, dass du vorbei schaust.“ In der deutschen Version hängt Bobs 
Aussage in der Luft und hat keinen wirklichen Bezug zur Situation. 
Noch deutlicher wird das Problem des Wortwitzes in der siebten Sequenz des Films, als Bob und 
Frozone nach dem Einsturz des brennenden Gebäudes in einem Geschäft landen und ein Polizist 
sie verhaften will: 
 
Policeman: Freeze! Freeze! Freeze! 
Frozone: I’m thirsty.  
Policeman: Freeze! 
Frozone: I’m just getting a drink. 
Policeman: You’ve had your drink. Now ... 
Frozone: I know ... freeze!67 
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Der Polizist fordert hier also Bob und Frozone mit dem Wort „freeze“ auf, sich nicht zu 
bewegen. Als Frozone ein Glas Wasser trinkt, ist es ihm jedoch möglich, das Wasser in Eis zu 
verwandeln und den Polizisten in Eis erstarren zu lassen („freeze“). Frozone wiederholt hier also 
das Wort des Polizisten und benutzt es zu seinen eigenen Gunsten. 
Hier die deutsche Version: 
 
Polizist: Halt! Keine Bewegung! Keine Bewegung! 
Frozone: Ich habe Durst. Ich will ja nur einen Schluck Wasser. 
Polizist: Okay. Bleiben Sie jetzt stehen! Sonst mach ich sie … 
Frozone: Ja, ja, ich weiß schon … kalt. 
 
Das Wort „kalt“ passt natürlich auch zu Frozones Handlung, als er den Polizisten einfriert, das 
eigentlich Komische bleibt dem deutschsprachigen Publikum allerdings verwehrt, da Frozone 
das Gesagte des Polizisten nicht wiederholt.  
 
Wie diese beiden Beispiele zeigen, versucht die deutsche Version zwar, geeigneten Ersatz für die 
englischen Wortspiele zu finden, es gelingt ihr jedoch nicht. Solche Dialoge funktionieren nur in 
der Originalversion. 
 
Cars 
Die deutschen Dialoge in Cars unterscheiden sich von den englischen nur in einem wesentlichen 
Punkt: In der Originalversion wird noch mehr mit Aussagen gearbeitet, die auf Autos 
zugeschnitten sind, wie zum Beispiel „Well, now … where the heck is he?“, anstelle von „where 
the hell is he?“. Im deutschen heißt es hier lediglich: „Komisch … wo steckt er denn jetzt?“68 
Ein weiteres Beispiel ist Lightning McQueens Leitspruch „Float like a Cadillac. Sting like a 
Beemer“. Er vergleicht sich hier also mit zwei Autos. Im Deutschen fehlt diese Verbindung 
gänzlich. Hier sind es die Tiere, die Lightning zum Vergleich dienen: „Die Grazie einer Gazelle. 
Den Stachel eines Skorpions.“69 Dies waren nur zwei Beispiele von vielen, in denen mit 
Automarken und anderen Autobegriffen gespielt wird. Zwar existieren solche Aussagen auch im 
Deutschen, aber nicht in diesem Ausmaß.  
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Resümee 
Diese Analyse hat gezeigt, dass es zwischen den Originalversionen der Filme und den deutschen 
Fassungen nicht so viele Unterschiede gibt, wie man annehmen könnte.  
In Dumbo und Cars gibt es, wie zu sehen war, keine oder nur minimale Unterschiede, wie 
beispielsweise die vermehrten auf Autos zugeschnittenen Aussagen in Cars. In Die 
Unglaublichen sind wesentlich mehr Unterschiede zwischen den beiden Versionen ersichtlich. 
Hier sind es vor allem die auf Situationen bezogen Wortwitze, die im Deutschen fehlen.  
Der Film mit den meisten Unterschieden ist, wie die Analyse gezeigt hat, Hercules. Zwar fehlen 
in der deutschen Version einige Bezüge zu Griechenland, dafür enthält die Originalversion aber 
weniger aktuelle Bezüge (Marken, Filme) und sexuelle Anspielungen. Hier stellt sich also die 
Frage, ob nicht die deutsche Fassung mehr zum Lachen bereithält, als die englische Version.  
 
Von den vier analysierten Filmen, häufen sich also nur in einem (Hercules) die Unterschiede 
zwischen Original und deutscher Version.  
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4. Musik 
 
Die Musik ist, nach dem logischen Erzählstil und dem Humor, das dritte wichtige Kriterium, das 
von jedem Wissenschaftler erwähnt wird, der Disney-Filme untersucht.  
 
Musik war schon immer ein wichtiger Bestandteil von Filmen. Auch ein Stummfilm war ja nie 
wirklich „stumm“, da es immer ein Orchester, oder zumindest einen Pianisten gab, von dem der 
Film musikalisch untermalt wurde. 
Wie Erwin Panofsky in seinem Essay Stil und Medium im Film bemerkte, ist der Tonfilm ein 
Medium dessen Wirkung darin besteht, dass das 
 
„was wir hören, so oder so unauflöslich mit dem verschmolzen ist, was wir sehen. Der Ton, ob nun 
artikuliert oder nicht, kann nicht mehr ausdrücken als gleichzeitig durch sichtbare Bewegungen 
gezeigt wird.“ 70 
 
Dem Ton, der Musik, wurde also zu Beginn des Tonfilms keinerlei Autonomie zugestanden, 
sondern stand immer im Zusammenhang mit den gezeigten Bildern. Musik hatte die Aufgabe, 
die gezeichneten Bilder zu untermalen, indem man den Rhythmus der Musik einfach dem 
Bewegungsrhythmus der Figuren anpasste.  
Doch schon bald trat die Musik gleichberechtigt neben die sichtbare Handlung. Weder Bild noch 
Ton sollten dominieren, sondern beide sollten wechselseitig auf sich wirken. 
 Walt Disney war einer der ersten, der erkannte, dass 
 
„ […]der Ton nicht lediglich ein Anhängsel des Films ist, sondern eine Dynamik entfaltet, die das 
ganze Medium verändert. […] Er sorgte dafür, dass ‚die Sache funktioniert’.“ 71 
 
Schon im ersten Disney-Film Schneewittchen und die sieben Zwerge spielte Musik neben den 
gezeichneten Bildern eine tragende Rolle und war ganz im Musical-Stil gehalten. 
Walt Disney reichte dieser Stil aber nicht aus und obwohl er musikalisch nicht sonderlich 
gebildet war, äußerte er doch den Wunsch, ernste (klassische) Musik mit dem Genre des 
Zeichentrickfilms zu kombinieren. Damit wollte er seine Produkte von seinen Mitbewerbern 
abheben. Das Ergebnis war Fantasia, das im Kino allerdings ein völliger Flop war und Disney 
wieder zu seinem altbekannten Musical-Stil à la Schneewittchen und die sieben Zwerge 
zurückkehren musste. Das Publikum vermisste bei Fantasia also nicht nur Komik (siehe Kapitel 
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Lachen), sondern auch die so beliebte „einfachere“ Musik. 
 
Nun soll untersucht werden, welche Funktionen die Songs der Disney-Filme erfüllen. Das 
Augenmerk wird hier vor allem auf die Lieder gelegt, da die Techniken der instrumentalen 
Filmmusik schon ausreichend an Beispielen von Realfilmen untersucht wurden und diese sich 
nicht von den Techniken des Zeichentrickfilms unterscheiden. Nur vollständigkeitshalber sollen 
diese Techniken, drei an der Zahl, hier kurz erläutert werden72: 
 
1. Die Deskriptive Technik, auch Underscoring genannt, wobei versucht wird, das Gesehene 
exakt mit Musik nachzuzeichnen. Die Bilder werden also auch akustisch untermalt. Um 
beispielsweise bestimmte Länder darzustellen, werden Instrumente verwendet, die für das 
darzustellende Land typisch sind. So werden zum Beispiel für den in Afrika spielenden Film Der 
König der Löwen, Panflöten und Trommeln eingesetzt. 
 
Eine Steigerung dieser Technik ist das Mickeymousing, wobei versucht wird, die Bewegungen 
einer Figur exakt mit Musik nachzuzeichnen. Geht eine Figur die Treppe hinauf, wird die Musik 
höher, geht die Figur die Treppe hinab, greift der Komponist zu tieferen Tönen. Dieses Verfahren 
wird vor allem in Zeichentrickfilmen verwendet, es trägt nicht umsonst den Namen 
Mickeymousing. In Schneewittchen und die sieben Zwerge und Dumbo war dieses Verfahren 
noch sehr beliebt, verschwand aber in den 1990er Jahren völlig. 
 
2. Durch die Mood-Technik soll für jede Szene die passende Stimmung erzeugt oder verstärkt 
werden. Die Gefühle des Protagonisten sollen durch Musik zum Ausdruck gebracht werden. Ist 
die Stimmung und Situation in der sich die Hauptfigur befindet geheimnisvoll, düster, traurig, 
oder fröhlich und positiv? Es ist die Aufgabe der Filmmusik diese Stimmungen zu verdeutlichen. 
 
3. Bei der Leitmotivtechnik wird einer Figur ein bestimmtes musikalisches Thema zugeordnet. 
So wird zum Beispiel die Melodie von „Ein Mensch zu sein“ zu Arielles Leitmotiv. Diese 
Leitmotive helfen dem Zuschauer auch, die emotionale Struktur der Geschichte zu verfolgen. 
Hier ein Beispiel aus Der König der Löwen: 
 
„Zimmer composed a theme for Mufasa which he believed should not be played after he died – except 
when he appears in the sky. “You hear this theme when Mufasa explains the kingdom and 
responsibility to Simba, but it basically dies with Mufasa, and doesn’t return until Mufasa reappears as 
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a ghost. But it isn’t linked to Mufasa. It’s linked to the whole idea of being King, and Simba has to 
earn the right to have that theme, because he has forgotten all about responsibility and his role in 
life.”73 
 
In den Disney-Filmen werden alle drei Techniken verwendet, um den Zuschauern die richtige 
Stimmung zu vermitteln und damit sie die emotionale Struktur nachvollziehen können.  
 
Nun stellt sich allerdings die Frage, welche Funktionen die Songs der Filme besitzen. Treiben sie 
die Handlung voran oder verlangsamen sie sie? Was erzählen sie uns? Von wem werden die 
Lieder gesungen? Was hat sich im Laufe der Zeit verändert, usw. Diese Fragen sollen nun 
beantwortet werden.  
 
 
4.1. Analyse der Songs 
 
Schneewittchen und die sieben Zwerge 
Schneewittchen wurde von Anfang an von Walt Disney als Film-Musical konzipiert. 
Im ersten abendfüllenden Disney-Film gibt es nur wenige Momente ohne Musik. Setzt die Musik 
aus, handelt es sich um dramatische Pausen, die die bedrohlichen Situationen noch verdeutlichen 
sollen. So zum Beispiel beim Satz der Königin: „Dort wirst du das Mädchen töten!“74 Ab dem 
letzten Wort des Satzes ist drei Sekunden keine Musik zu hören. Die längste Pause jedoch 
befindet sich in der 27. Minute, als die Zwerge bemerken, dass in ihrem Haus Licht brennt. 
Während der Diskussion der Zwerge ist 25 Sekunden keine Musik zu hören. 
Bemerkenswert ist, wie sich aus reiner Instrumentalmusik schließlich die einzelnen gesungenen 
Lieder entwickeln. 
 
In Schneewittchen wurde auf die Methode des Mickeymousing viel Wert gelegt. So werden die 
Bewegungen einzelner Figuren durch die Musik genau nachgezeichnet. Beispiele hierfür sind 
Schneewittchens Klopfen an der Tür oder die langsame Schildkröte beim Versuch die Treppe zu 
überwinden. 
 
Schneewittchen selbst stellt sich durch das Lied Ich wünsch mir vor. Hier definiert sie ihr Ziel: 
Sie will, dass ein Prinz kommt und ihr Liebe schwört. Ein Prinz hört ihr Lied und steigt in ihren 
                                                 
73
 Ward, Annalee, R., 2002. S. 4. 
74
 Schneewittchen und die sieben Zwerge. Regie: David D. Hand. Drehbuch: Ted Sears und Richard Creedon. USA: 
The Walt Disney Company, 1937. Fassung: VHS-Kaufvideo. Buena Vista Home Video GmbH, 1994. 8’. 
 45 
Gesang ein. Er schwört ihr ewige Liebe mit Ein Lied will ich dir singen. Dieses Lied wird zum 
Thema des Prinzen, da er es am Ende des Films, bevor er Schneewittchen küsst, wiederholt.  
Schneewittchen selbst spricht im Film auch direkt an, aus welchen Gründen sie singt. In Sei 
vergnügt, sing’ ein Lied soll der Gesang ihren Kummer vergessen machen. Am Ende des Liedes 
hat sie neue Hoffnung geschöpft. In Wer bei der Arbeit pfeift singt sie, um bei der Arbeit mehr 
Spaß zu haben und weil dadurch die Zeit schneller vergeht. 
Mit dem Lied Kommt erst mein Prinz zu mir wiederholt sie ihr Ziel. Der Prinz (im Gegensatz zu 
Ich wünsch mir hier bereits eine konkrete Person) soll zu ihr kommen und sie fortführen. Dieses 
Lied singt Schneewittchen zweimal: Einmal, um den Zwergen ihr Ziel zu erklären und ein 
zweites Mal beim Kuchen backen, als sie von ihrem Prinzen träumt. 
 
Die Zwerge werden durch das Lied Heiho vorgestellt. Dieses Lied ist zweigeteilt. Im ersten Teil 
sieht man die Zwerge bei der Arbeit: „Wir rackern und wir plagen uns, denn das ist uns’re 
Pflicht.“ Der zweite Teil des Lieds wird auf dem Nachhauseweg gesungen „Wir sind vergnügt 
und froh“. Dieses Lied charakterisiert die Lebenswelt der Zwerge schon sehr genau: Arbeit ist 
für sie ein Muss. Nach der verrichteten Arbeit sind sie zwar erschöpft, aber glücklich. Dieses 
Lied stellt die Zwerge jedoch nur allgemein, als Gruppe, vor. Die einzelnen Figuren werden mit 
diesem Lied noch nicht entwickelt. Heiho hat aber auch eine dramaturgische Funktion, da es 
dazu verwendet wird, die Ankunft der Zwerge anzukündigen. Die Tiere hören den Gesang und 
flüchten aus dem Haus.  
Mit dem Lied Kommt ran an die Schüssel wird der Waschvorgang der Zwerge kommentiert und 
die Gegenposition Brummbärs noch einmal verdeutlicht.  
Der Zwergenjodler, eigentlich Schrumm schrumm schrumm trägt zur einzelnen 
Figurencharakterisierung bei. In diesem Lied wird zusätzlich auch getanzt. 
 
Schneewittchen singt also vier Lieder, die Zwerge drei und der Prinz eines. An dieser Verteilung 
merkt man die Gewichtung der Figuren schon sehr genau. Schneewittchen steht an der Spitze, 
der Prinz ist unwichtig. 
Die acht gesungen Lieder sind sehr kurz und bestehen aus wenigen Sätzen. Die Melodie des 
Liedes wird meistens durch reine Instrumentalmusik weitergeführt. 
Auffällig ist, dass nur positive Lieder gesungen werden. Unheimliche oder bedrohliche 
Stimmungen werden durch reine Instrumentalmusik ausgedrückt. So besitzt die Königin zwar 
ein Thema, aber kein gesungenes Lied. 
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In Schneewittchen und die sieben Zwerge trägt jedes Lied dazu bei, die Handlung weiterzuführen 
und/oder die Figuren zu entwickeln. Walt Disney war es jedoch ein Anliegen, die Musik so 
einzubauen, dass der Zuschauer nicht anfängt mitzusingen. Ein Versuch, der allerdings 
scheiterte, wenn man bedenkt, dass drei dieser von Frank Churchill geschriebenen  Lieder (Wer 
bei der Arbeit pfeift, Heiho und Kommt erst mein Prinz zu mir) regelrechte Hits wurden. Richard 
Schickel bemerkt, dass sich einige Songs zwar recht passend in die Disney Version einfügen, 
kritisiert aber, dass  
 
„sie genau wie die Manipulationen an der Original-Geschichte in dem Film eine völlig andere 
Stimmung erzeugten, als sie das Märchen der Gebrüder Grimm charakterisiert.75 
 
Schickel spricht hier wahrscheinlich die romantische und fröhliche Stimmung des Disney-Films 
an. Die Lieder, die gesungen werden handeln entweder von Schneewittchens Liebe zu ihrem 
Prinzen oder zeigen, wie fröhlich die Stimmung bei den Zwergen ist.  
Im Original-Märchen der Gebrüder Grimm denkt Schneewittchen keineswegs an Liebe und lernt 
ihren Prinzen erst am Ende der Geschichte kennen. Weiters ist die Stimmung im Haus der 
Zwerge nicht fröhlich sondern ängstlich, da die böse Stiefmutter dreimal zu Schneewittchen 
kommt und ihr bei jedem „Besuch“ Sachen verkauft, die Schneewittchen scheinbar tot zu Boden 
sinken lassen. 
 
Dumbo 
In Dumbo spielt, genau wie in Schneewittchen und die sieben Zwerge, das Mickeymousing eine 
große Rolle. So spiegelt die Musik beispielsweise das Schnaufen der Lokomotive Casey Junior 
wider. Als der Zug anhält, wird auch die Musik langsamer. 
Anders als in Schneewittchen gibt es in Dumbo zahlreiche Stellen ohne Musik. Meistens 
verklingt die Musik, wenn Figuren miteinander reden. 
Die Musik des Films ist generell sehr an Zirkusmusik orientiert, um die (eigentlich) fröhliche 
Stimmung des Films auszudrücken. In Kontrast dazu stehen die Szenen mit Dumbo, die meistens 
mit trauriger Musik hinterlegt sind. 
 
Dumbo enthält sechs gesungene Lieder. Diese Lieder kommentieren allesamt das Geschehen. Sie 
übernehmen also in gewisser Weise die Rolle eines Erzählers. Das erste Lied Der Storch zeigt 
uns die Arbeit der Störche und die Ankunft der Tierbabys bei ihren Eltern.  
Casey Junior kommentiert die Fahrt des Zuges und beschreibt, was Zirkus für Kinder bedeutet. 
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Das Lied der Arbeiter wird gesungen beim Aufstellen des Zeltes und lehrt uns, dass auch Zirkus 
harte Arbeit bedeutet. Als Dumbo seine Mutter besucht, ertönt das Lied Liebes Kind, das die 
Beziehungen zwischen Müttern und ihren Kindern thematisiert. Die Parade der rosa Elefanten 
macht dem Zuschauer klar, dass diese nichts sind, als Illusion.  
Bei den letzten drei erwähnten Liedern stellt sich die Frage, ob diese von den Figuren selbst 
gesungen werden, oder nicht. Einerseits sieht man keine Figur selbst singen, sieht keine 
Mundbewegungen. Andererseits könnte man sich durchaus vorstellen, dass die Arbeiter, Dumbos 
Mutter und die rosa Elefanten ihre Lieder selbst singen. Dadurch, dass man aber keine 
Mundbewegungen sieht, geht die Tendenz dahin, dass es sich hierbei um nicht-diegetische Musik 
handelt.  
 
Das berühmteste, ist allerdings das letzte Lied des Films Wie ein Elefant fliegt, gesungen von den 
Krähen. Dies ist das einzig selbst gesungene Lied des Films und enthält Jazz-Elemente, da die 
Krähen schwarze Charaktere darstellen sollen und schwarze Musiker bekanntermaßen berühmt 
sind für guten Jazz. 
 
Arielle, die Meerjungfrau 
Mit Arielle wurde das erfolgserprobte Rezept des Film-Musicals weiterentwickelt 
beziehungsweise noch verstärkt. Alan Menken komponierte zusammen mit Texter Howard 
Ashman die Musik. Der Song Unter dem Meer erhielt den Oscar als bester Filmsong und auch 
der Oscar für die beste Filmmusik ging an Alan Menken. 
 
Der Film beginnt mit einem Lied der Seemänner, durch welches der Zuschauer von den 
Meeresbewohnern und Triton erfährt. Dieses kurze Lied verbindet die Welt der Menschen mit 
der Unterwasserwelt und soll das Publikum in die Geschichte einführen. 
Im zweiten Lied des Films Die Töchter des Triton stellen sich Arielles Schwestern vor. Das Lied 
wird abgebrochen, als Arielle nicht anwesend ist. Die Vorstellung von Arielles Schwestern ist 
hier nur vordergründig, denn kein Zuschauer kann sich ihre Namen merken, geschweige denn, 
sie voneinander unterscheiden. Mit diesem Lied soll Arielle von ihren Schwestern abgehoben 
werden – es soll gezeigt werden, dass sie ist anders ist. Arielle kann nicht in einem Ensemble-
Lied vorgestellt werden, da sie schließlich die Hauptfigur des Films ist. Das nimmt sie lieber 
selbst in die Hand: 
In Ein Mensch zu sein stellt Arielle sich selbst und ihr Ziel vor. Sie will unter den Menschen 
leben, denn dort ist sie frei. Im Gegensatz zu den beiden ersten Liedern, die sehr kurz waren, hat 
dieses eine Länge von ca. drei Minuten. Im weiteren Verlauf der Handlung ertönt dieses Lied 
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noch zweimal. Das erste Mal, als Arielle Eric rettet, singt sie Ein Mensch zu sein in einer 
abgewandelten Form, denn nun wünscht sie sich ein Mensch zu sein, um bei Eric sein zu 
können. 
An dieser Stelle wird klar, welch bedeutende Funktion der Musik in Arielle zukommt, denn Eric 
verliebt sich nur auf Grund des Gesangs und ihrer Stimme in sie. Er weiß noch nicht einmal, wie 
sie aussieht. 
Das zweite Mal wird Ein Mensch zu sein am Ende des Films wiederholt. Hier ist das Lied jedoch 
nicht-diegetisch und trägt den Namen Ein Mensch wie du: Arielles Ziel hat sich erfüllt – sie ist 
ein Mensch geworden. 
Die Melodie von Ein Mensch zu sein wird Arielles Thema und ist immer in Verbindung mit ihr 
zu hören.  
Der Film wird sozusagen durch die ständige Wiederholung dieses Liedes, sei es in gesungener 
Version oder als Leitmotiv, zusammengehalten. 
 
Die Krabbe Sebastian singt zwei Lieder des Films: Unter dem Meer, indem er Arielle von der 
Schönheit der Unterwasserwelt überzeugen möchte, und Küss’ sie doch, in dem er für die 
passenden Stimmung für den Kuss sorgt. Sebastian hält die Musiknummern in gewisser Weise 
zusammen, da er drei der sieben Lieder „selbst komponiert“ hat und in sechs Nummern 
anwesend ist (nur im ersten Lied der Seemänner nicht).  
Alan Menken und Howard Ashman, die Komponisten des Soundtracks, beschlossen, aus der 
Krabbe Sebastian einen Jamaikaner zu machen, denn so konnten sie Calypso und Reggae 
Rhythmen in den Songs unterbringen und so die Liedern von Sebastian der zeitgemäßen 
Popmusik  etwas näher bringen.76 
Unter dem Meer bringt uns das Leben unter Wasser und den glücklichen Figuren dort näher, 
während Küss’ sie doch die Funktion hat, die Handlung zu kommentieren und sie  
voranzutreiben: Sebastian will Eric dazu bringen, Arielle zu küssen. 
 
Auch die beiden Bösewichte des Films singen je ein Lied: 
Ursula versucht mit Die armen Seelen in Not Arielle um den Finger zu wickeln, indem sie 
vorgibt, helfen zu wollen. Das Lied ist in zwei Teile unterteilt, unterbrochen durch das 
Geschäftsgespräch zwischen Ursula und Arielle. Im zweiten Teil des Liedes singt Ursula nicht 
mehr Die armen Seelen in Not, sondern bezieht das Lied direkt auf Arielle: Du arme Seele in 
Not. Mit diesem Lied wird vor allem die Handlung vorangetrieben, denn am Ende des Liedes hat 
Arielle den Vertrag unterzeichnet und ist ein Mensch geworden. Als Figurenbeschreibung kann 
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dieses Lied nur bedingt betrachtet werden, da Ursula im Lied lügt dass sich die Balken biegen 
und sie ihren eigentlichen Plan nicht verrät. 
Der zweite „Bösewicht“ der französische Koch singt während dem Kochen Les poissons. Ein 
Song, der zeigen soll, wie Recht Sebastian hatte, als er in Unter dem Meer den Menschen 
vorgeworfen hat, Meerestiere zu töten. Dieses Lied ist jedoch nur für die Nebenhandlung von 
Bedeutung und hat mit dem Rest der Geschichte nichts zu tun. 
 
Der König der Löwen 
Für die fünf Lieder in Der König der Löwen wurde mit Elton John Unterstützung aus dem Pop 
Business geholt. Zusammen mit Sir Tim Rice und dem berühmten Filmmusik-Komponisten 
Hans Zimmer arbeitete er am Soundtrack zu dem Film und das Team gewann damit den Oscar 
für die beste Filmmusik sowie den Oscar für den besten Filmsong (Can you feel the love 
tonight). 
Leonard Maltin ist der Meinung, dass, obwohl der Soundtrack fantastisch ist, die Musik in 
diesem Film das erste Mal eine mindere Rolle spielt: 
 
„That said, The Lion King is less dependent on the Broadway musical structure than other recent 
Disney features. Not that the songs aren’t effective in telling the story, or enhancing one’s enjoyment 
of the film. But, for the first time since Ashman and Menken arrived at Disney, an animated feature 
was built on a foundation of drama rather than music.”77 
 
Das erste Lied des Films Der ewige Kreis ist das einzige nicht-diegetische Lied des Films. Es 
führt den Zuschauer in die Tierwelt Afrikas ein und stellt gleichzeitig das Hauptthema des Films 
vor: den ewige Kreislauf des Lebens. Dieser wird von Mufasa in der 3. Sequenz noch einmal 
genauer erläutert: 
 
Mufasa: Alles, was du siehst lebt in einem empfindlichen Gleichgewicht zusammen. Als König musst 
du ein Gespür dafür haben und alle Geschöpfe respektieren. Von der winzigen Ameise bis hin zur 
graziösen Antilope. 
Simba: Aber wir fressen die Antilopen doch! 
Mufasa: Sicher, Simba, aber lass mich erklären: Wenn wir sterben werden unsere Körper zu Gras und   
die Antilopen fressen das Gras. Und somit sind wir alle eins, im ewigen Kreis des Lebens.78 
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Um den Kreislauf auch musikalisch auszudrücken, ist dieses Lied am Ende des Films, als Simba 
König wird, noch einmal zu hören. 
 
Im zweiten Lied des Films Ich will jetzt gleich König sein stellt Simba sich selbst und sein Ziel 
vor. Der Zuschauer weiß nun, dass Simba ein eingebildeter kleiner Löwe ist, der noch nicht 
weiß, was es bedeutet König zu sein und somit von seinem Ziel noch weit entfernt ist. Dieses 
Lied hat aber, abgesehen von der Figurencharakterisierung, eine weitere Funktion: Es treibt die 
Handlung voran, da Simba und Nala mit diesem Lied Zazu austricksen wollen, um zum 
Elefantenfriedhof gehen zu können. 
 
Im nächsten Lied stellt eine weitere Figur ihr Ziel beziehungsweise ihren Plan vor. Scars Seid 
bereit zeigt, dass Scar Mufasa töten will, um selbst König zu werden. Dieses Lied wird auch 
dazu benutzt, um sich die Hyänen Untertan zu machen. Er verspricht ein Leben in dem Löwen 
und Hyänen vereint sind und zieht diese somit auf seine Seite. Das Lied wird durch einen Dialog 
zwischen den Hyänen und Scar unterbrochen. An dieser Stelle präzisiert Scar seinen Plan, wie er 
an die Herrschaft kommen will. Am Ende des Lieds weiß der Zuschauer, was Scar vorhat und 
der Bösewicht hat seine „Kampftruppe“ organisiert. 
 
Hakuna Matata wird von Timon und Pumbaa gesungen, um die traurige Stimmung Simbas (und 
auch des Zuschauers) nach Mufasas Tod und der Machtübernahme Scars zu beseitigen. Sie 
bringen Simba durch den Song ein neues Lebensgefühl bei: Ein Leben ohne Sorgen, ohne 
Verantwortung. Auch dieses Lied wird durch einen Dialog Simbas mit Timon und Pumbaa 
unterbrochen, indem sie ihm das Leben im Dschungel näher bringen. Am Ende des Liedes ist 
Simba ein erwachsener Löwe und hat die neue Philosophie verinnerlicht. Das Lied wird also 
nicht nur dazu benutzt, Simons und Pumbaas Lebensweise darzustellen, sondern auch um Zeit zu 
verdichten. 
 
Das letzte Lied Kann es wirklich Liebe sein ist nicht nur ein Liebeslied, denn hier wird auch die 
Vergangenheit Simbas und seine Bestimmung als König thematisiert. Eingeleitet und beendet 
wird der Song, in dem sich Simba und Nala verlieben, von Timon und Pumbaa, die eifersüchtig 
sind und wissen, dass die unbekümmerte Zeit nun (am Ende des Liedes) vorbei ist.  
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Hercules 
Die Filmmusik zu Hercules wurde von Alan Menken und dem Texter David Zippel geschrieben. 
Auch in Hercules wurde sich wieder Unterstützung von Popstars geholt. So werden die Lieder 
Shooting Star von der Boygroup Boyzone gesungen und Go the Distance von Michael Bolton. 
Die spanische Version dieses Songs No Importa La Distancia wird von Ricky Martin gesungen, 
der in dieser Version auch der Hauptfigur Hercules seine Stimme leiht. 
 
Die Erzähler der Geschichte, die Musen, bilden hier eine Art Gospel Chor. Schon mit ihrem 
ersten Lied Und jedes Wort ist wahr ziehen sie den Zuschauer in ihren Bann, denn  
 
„Gospel music is high-energy and full of contagious enthusiasm […] The music taps into something 
that has associations or connotations with the religious. The audience then can make the connections 
consciously or unconsciously between Hercules’ storytellers and religious music without having any 
of the negative baggage that the words might suggest, but allowing for the positive associations that 
the spiritual might have.“79 
 
Die Lieder der Musen haben also die Funktion, den Zuschauer dazu zu bringen, sich auf diese 
Götterwelt einzulassen. Der Zuschauer assoziiert mit den Songs das Göttliche – die Religion. 
Auch wenn Gospel eigentlich mit dem Christentum verbunden ist, sorgt er doch für die richtige 
Stimmung. 
Eine weitere Funktion des Liedes Und jedes Wort ist wahr ist es, den Zuschauern die 
Vorgeschichte von Zeus und den Titanen zu erzählen und auch die weitere Geschichte wird durch 
dieses dreiteilige Lied kommentiert. 
 
Im zweiten Lied Ich werd's noch beweisen träumt Hercules davon, beliebt zu sein und zu wissen, 
wo er hingehört. Dieser Song wird durch ein Gespräch mit seinen Eltern unterbrochen, die ihm 
die Wahrheit mitteilen, und Hercules daraufhin zum Tempel des Zeus geht, um um Rat zu fragen. 
Das Lied wird fortgeführt und zeigt seine Reise zum Tempel. Am Ende des Liedes ist er dort 
angekommen. Hercules stellt mit dem ersten Teil des Liedes also sein Ziel vor, der zweite Teil 
treibt die Handlung voran. 
 
Mit dem Song Bleibt nur eine Hoffnung stellt der Trainer Phil sich vor und vermittelt sein Ziel: 
Er will den größten Helden aller Zeiten trainieren. Die zweite Funktion des Liedes ist die 
Verdichtung von Zeit. Am Anfang des Liedes ist Hercules ein spindeldürrer Jüngling, der keine 
Trainingslektion besteht, während er am Ende sogar die schwersten Prüfungen meistert und die 
                                                 
79
 Ward, Annalee R., 2002. S. 87. 
 52 
Figur eines Helden hat. 
 
In Sekunden auf Hundert wird von den Musen gesungen, die Hercules’ Leben als neuer Superstar 
vorstellen. In diesem Song werden auch seine weiteren Heldentaten thematisiert – er besiegt 
jedes von Hades gesandte Monster. Auch dieses Lied hat also die Funktion zu zeigen, dass Zeit 
vergeht. 
Meg weigert sich in dem Lied Ich will keinen Mann sich in Hercules zu verlieben, da sie Angst 
hat, wieder verletzt zu werden. Hier wird Megs zerbrechliche Seite gezeigt, die dem Zuschauer 
bis zu diesem Zeitpunkt fast völlig verborgen blieb. Am Anfang des Liedes ist sie überzeugt 
davon, sich nicht in Hercules zu verlieben, doch am Ende des Liedes hat sie, durch tatkräftige 
Unterstützung der Musen, ihre Meinung geändert. 
 
Das letzte Lied Ein Stern geht auf zeigt den glücklichen Ausgang der Geschichte und erinnert 
den Zuschauer daran, dass auch er ein Held sein kann, wenn er nur auf sein Herz hört. 
Im Abspann wird das Lied Shooting Star von Boyzone gespielt, dass noch einmal das 
Hauptthema des Films vermittelt: Jeder kann ein Held sein, auch – oder besonders wenn – er 
anders ist als die anderen. Ein Held wird an der Kraft seines Herzens gemessen und nicht an 
seinen Taten oder Aussehen.  
 
Annalee R. Ward hat die Musik in Hercules nach ihren moralischen Standpunkten untersucht: 
 
„Disney says that it wants to teach the lesson that a true hero is defined by the strength of his heart, 
but it also wants to teach the audience to value materialism: more stuff is good.”80 
 
In Ich wird’s noch beweisen äußert Hercules den Wunsch, von Menschen bejubelt zu werden. In 
Sekunden auf Hundert zeigt, dass Hercules ein Nichts war, bevor er berühmt, bewundert und 
reich wurde. Und auch Meg verliebt sich erst in ihn (Ich will keinen Mann), als er berühmt ist. 
Nach Ward vermittelt Disney durch die Songs ein falsches Bild von einem Helden, denn hier 
wird Hercules nur durch seinen Ruhm und seinen Reichtum definiert und nicht nach seinem 
Herzen, wie es eigentlich sein sollte.81 
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Die Unglaublichen 
In diesem computeranimierten Disney-Film kommt kein einziges gesungenes Lied vor – nicht 
einmal der Abspann hält ein Lied bereit. Hier wird vor allem nur mit der Mood-Technik 
beziehungsweise mit der Leitmotivtechnik gearbeitet. Die Musik soll vor allem Stimmung 
erzeugen, so wie das im Genre des Actionfilms, in dem dieser Film beheimatet ist, immer der 
Fall ist.  
Michael Giacchino, der Komponist der Filmmusik für Die Unglaublichen beschreibt die 
Funktion der Musik folgendermaßen: „Bei der Musik von Die Unglaublichen geht es im Prinzip 
nur um Dinge, die explodieren und Leute, die sich umarmen.“82 
Die Musik muss sich also dem Thema des Films anpassen. Es muss ihr gelingen, das 
Gewöhnliche (das „Umarmen“ – die Familie), mit dem Fantastischen („Dinge, die explodieren – 
das Leben als Superheld), zu vereinbaren. 
 
Cars 
In Cars sind beinahe sämtliche Songs des Films nicht-diegetisch. Lieder wie Real Gone oder Life 
Is A Highway sollen die Road-Movie-Stimmung des Films einfangen. Real Gone ist das erste 
Lied des Films und soll die Geschwindigkeit Lightning McQueens verdeutlichen. Life Is A 
Highway ertönt, als sich Mack und Lightning auf der Reise nach Kalifornien befinden. Dieses 
Lied soll den Zuschauer auf die Straße einstellen, ihm zeigen, dass es sich hier gewissermaßen 
um ein Road Movie handelt. Und welche Stilrichtung würde besser zu einem Road Movie passen 
als Country Musik? So sind alle Lieder im Film in diesem Stil gehalten.  
 
Dass die Songs nur zur Stimmung des Films beitragen sollen, zeigt auch die Tatsache, dass die 
Lieder nicht übersetzt wurden. Der Text ist unwichtig, nur die Stimmung, die durch sie erzeugt 
wird, zählt. 
 
Eine Ausnahme bildet das Lied Unsere Stadt. Es ist das einzig übersetzte Lied, da damit das 
Hauptthema des Films vermittelt werden soll, das auch Sally im Dialog mit Lightning kurz davor 
anspricht: 
 
Sally: Vor 40 Jahren war da unten die Route 66. 
Lightning: Tatsächlich? 
Sally: Ja. Für die damaligen Autos hat das Reisen noch was ganz anderes bedeutet. 
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Lightning: In wie fern? 
Sally: Naja. Die Straße hat die Landschaft nicht einfach zerschnitten, sie hat sich mit ihr mitbewegt, 
sich gehoben, sich gesenkt, sich gekrümmt. Den Autos ging es nicht darum Zeit zu sparen, es ging 
ihnen darum, die Zeit zu genießen. 
Lightning: Was ist passiert? 
Sally: Dann ist die Umgehung gebaut worden, nur weil das 10 Minuten einspart.83 
 
Unsere Stadt beschreibt das glanzvolle Radiator Springs von einst und die Konsequenzen, die die 
Umgehung für die Stadt mit sich brachte. Die Straßen blieben plötzlich leer und die Bewohner 
konnten nichts anderes tun, als auf Gäste zu warten. Ihnen blieb nur die Hoffnung auf bessere 
Zeiten. 
Der Film und das Lied verdeutlichen, was Reisen für Menschen bedeutet, beziehungsweise 
bedeuten soll: 
  
„Es geht nicht ums Ziel, sondern um die Reise, wissen Sie? Es ist O.K. vom Weg abzukommen. Man 
darf sich Zeit lassen. Es ist in Ordnung anzuhalten und das zu tun, was einem wichtig ist.“84 
 
Der Oldie Life Would Be A Dream ist das einzig diegitische Lied des Films und wird an der Stelle 
eingesetzt, als Radiator Springs zu neuem Glanz erstrahlt. Dramaturgisch soll dadurch an die 
alten glanzvollen Zeiten der Stadt erinnert werden. Eine Zeit, die schon lange vorbei ist. 
 
Der Titel im Abspann Route 66 hätte nicht besser gewählt werden können, da sich der gesamte 
Film um das Reisen und die Route 66 dreht. So sollte der eigentliche Titel des Films  auch Route 
66 lauten, wurde aber auf Cars geändert, um Verwechslungen mit der amerikanischen TV-Show 
Route 66 zu vermeiden. 
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4.2. Resümee 
 
Musikalische Entwicklung 
Bis in die 1990er hatte Musik in den Disney-Filmen einen hohen Stellenwert. Wie die Analyse 
gezeigt hat, gibt es in Schneewittchen und die sieben Zwerge nur wenige Einstellungen ohne 
Musik. Wenn keine Musik gespielt wird, handelt es sich um dramatische Pausen, die der 
Zuschauer besser zur Kenntnis nimmt, da die Musik aussetzt. Allerdings befinden sich in 
Dumbo, dem zweiten der untersuchten Filme aus den 40er Jahren, schon weite Stellen ohne 
Musik, was sich auch in den Filmen der 1990er und 2000er Jahre durchgesetzt hat. Die Musik ist 
hier nicht mehr ständig präsent wie noch in Schneewittchen.  
Die Technik des Mickeymousing, die in  Schneewittchen und Dumbo noch sehr beliebt war, spielt 
in den späteren Filmen überhaupt keine Rolle mehr. Diese, in den 1930er und 1940er Jahren 
noch sehr beliebte Technik, wirkt heute veraltet. 
 
Der Musical-Stil, der mit Schneewittchen begonnen hat, wurde auch in den Neoklassikern der 
1990er Jahre weitergeführt. Sowohl in Arielle, als auch in Der König der Löwen und Hercules 
singen die Figuren selbst. Als Disney mit der Computeranimation begann, verabschiedete man 
sich vom Stil des Broadway-Musicals. Weder in Die Unglaublichen noch in Cars gibt es auch 
nur eine Figur, die selbst ein Lied singt. Eine Tatsache, die sich wahrscheinlich darauf 
zurückführen lässt, dass sich Disney durch die Zusammenarbeit mit Pixar neu erfinden musste. 
Der Musical-Stil wirkte zu diesem Zeitpunkt veraltet. Er verweist auf die „alte“ Zeichen-Technik 
Disneys. Der Musical-Stil war ausgemerzt, wirkte altmodisch und langweilig, es gab nichts 
Neues mehr hinzuzufügen. 
 
Eine Erneuerung die natürlich auch einige Nachteile mit sich bringt. So war die Musik aus Die 
Schöne und das Biest und Der König der Löwen so beliebt, dass der Film als Musical auf die 
Theaterbühnen gebracht wurde. Heute muss man auf diese „Finanzspritze“ verzichten, da man 
weder Die Unglaublichen noch Cars auf die Theaterbühnen dieser Welt bringen kann. 
Weitere finanzielle Verluste muss Disney mit dem Soundtrack-Verkauf hinnehmen, der schon so 
lange besteht wie die Disney-Filme selbst. So wurde sogar schon zu Schneewittchen und die 
sieben Zwerge ein Soundtrack als Schallplatte veröffentlicht – das erste Mal in der 
Filmgeschichte.85 
Der Erfolg der Soundtracks wurde in den 1990ern noch einmal verstärkt, als sich Disney dazu 
entschloss, berühmte Popstars hinzuzuziehen, wie zum Beispiel Elton John für Der König der 
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Löwen und die Boygroup Boyzone für Hercules.  
Die Tatsache, dass Disney in den 90ern beinahe jedes Jahr den Oscar für die beste Filmmusik 
gewann, kurbelte nicht nur den Soundtrack-Verkauf an, sondern veranlasste die verzweifelte 
Filmakademie im Jahr 1996 dazu, zwei Kategorien zu schaffen: Musik für Komödien/Musicals 
und Musik im Drama.86 Im Jahr 2000 wurde diese Unterteilung jedoch wieder abgeschafft. 
 
Zu den Filmen Die Unglaublichen und Cars sind zwar Soundtracks erschienen, sind allerdings 
sicherlich weniger erfolgreich, wenn man bedenkt, dass die Musik zu Die Unglaublichen aus 
reiner Instrumentalmusik besteht. Auch die Lieder in Cars, bis auf Unsere Stadt, das auch für 
den Oscar nominiert war, gehen im Geschehen unter und veranlassen die Kinder nicht dazu 
mitzusingen (wie zum Beispiel Hakuna Matata das tat) und sich den Soundtrack zu kaufen. 
 
 
4.2.1. Anzahl der Songs / Gewichtung der Figuren 
 
Die Anzahl der Lieder in den untersuchten Filmen schwankt zwischen fünf und acht.  
Die meisten, also acht, finden sich in Schneewittchen, die wenigsten in Der König der Löwen. Es 
gibt keinen kontinuierlichen Rückgang der Lieder, da Hercules bereits wieder sechs Lieder 
enthält, und schon gar nicht einen kontinuierliche Anstieg. Die Tatsache, dass Schneewittchen die 
meisten Lieder aufweist, kann auf die Kürze der Songs zurückgeführt werden, welche nur aus 
wenigen Sätzen bestehen und dann von der Instrumentalmusik weitergeführt werden. In den 
Filmen der Neoklassiker haben die Lieder bereits die Länge eines „normalen“ Popsongs, das 
heißt ca. drei Minuten. 
 
In Schneewittchen entspricht die Anzahl der gesungenen Songs noch der Gewichtung der 
Figuren. So singt Schneewittchen selbst die meisten Lieder, dann kommen die Zwerge und der 
Prinz singt nur eines.  
Gibt es in den Filmen Personen, der das Geschehen kommentieren, so wie das in Dumbo und 
Hercules (die Musen) der Fall ist, werden die meisten Songs klarerweise von ihnen gesungen.  
Die Tatsache, dass in Dumbo nur die fünf Krähen ein Lied singen, und alle anderen Figuren 
nicht, kann auch auf die Gewichtung zurückgeführt werden. Da Dumbo selbst noch ein Baby ist, 
nicht sprechen und schon gar nicht singen kann, sollte ihm auch niemand anders die Show 
stehlen. Erst als sich Dumbo durch ein anderes Mittel, mit dem Fliegen, in den Vordergrund 
stellen kann, ist es den Krähen erlaubt ein Lied zu singen. 
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In den 1990ern kann man von der Anzahl der gesungenen Lieder nicht mehr auf die Gewichtung 
der Figuren schließen, da hier die Verteilung der Songs ziemlich ausgeglichen ist.  
In Arielle singt jeder nur ein Lied, mit Ausnahme von Sebastian, der zwei Lieder sein eigen 
nennen darf – schließlich ist er Komponist. Auffallend ist hier jedoch die Tatsache, dass Prinz 
Eric, die zweite Hauptfigur im Film nach Arielle kein einziges Lied singt, ja nicht einmal an 
einem Lied beteiligt ist und auch Triton keinen Song besitzt. Vielleicht erschien Disney das 
Singen für diese beiden Figuren zu „unmännlich“. 
In Der König der Löwen sind an allen Liedern mehrere Figuren beteiligt. Nicht eine Figur singt 
ihr Lied alleine. Doch auch hier ist eine der wichtigsten Figuren im Film, nämlich Mufasa, an 
keinem einzigen Lied beteiligt. Laut Internet wäre Mufasa für ein Lied namens To Be King 
vorgesehen gewesen, welches aber nicht zur Singstimme von Mufasa-Sprecher James Earl Jones 
passte.87 
 
In Hercules ist die Aufteilung der Songs, wenn man von dem Chor der Musen absieht, 
gleichmäßig verteilt. Hercules, Phil und Meg singen jeweils ein Lied. Tatsächlich gibt es auch 
hier wieder wichtige Figuren, die keinen Song besitzen, nämlich der Bösewicht Hades und 
Hercules' Vater Zeus. Eine weitere Tatsache, die für die „Unmännlichkeits-Theorie“ spricht. 
 
Dass auch die Bösewichte einen Song haben ist nicht selbstverständlich, betrachtet man 
beispielsweise Schneewittchen und die sieben Zwerge. Hier ist es der bösen Königin nicht erlaubt 
ein Lied zu singen, um ihren Plan vorzustellen. 
An den Songs der Bösewichte Ursula und Scar ist auffallend, dass beide durch Dialoge mit 
anderen Figuren unterbrochen werden. In diesen Dialogen erklärt Ursula Arielle ihre 
Geschäftsbedingungen und Scar konkretisiert seinen Plan gegenüber den Hyänen. Die 
wichtigsten Informationen werden dem Zuschauer also in Dialogform vermittelt, um 
sicherzustellen, dass er auch alles verstanden hat und sich nicht in der Musik verliert. 
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4.2.2. Funktionen der Songs 
 
Welche Funktionen haben aber nun die einzelnen Songs? Gibt es Parallelen zwischen den 
Filmen? 
Generell lässt sich sagen, dass die Songs entweder die Funktion haben, die Handlung 
fortzuführen, Figuren genauer zu charakterisieren oder beides. Im Lied Ich will jetzt gleich König 
sein wird das Lied einerseits dafür benutzt die Figur Simba genauer zu definieren andererseits 
aber auch dazu, den Aufpasser Zazu loszuwerden. 
Das einzige Lied, dass keines der beiden Funktionen erfüllt ist Les Poissons, das Lied des Kochs 
aus Arielle. Der Koch ist unwichtig für die Geschichte, ist nur Teil einer kleinen Nebenhandlung. 
Umso merkwürdiger, dass diese Figur ein eigenes Lied bekommt, dass lediglich zur Komik des 
Films beiträgt, während Prinz Eric und Triton kein Lied erhalten. 
 
1. Kommentar zur Geschichte 
Viele Songs der Disney-Filme sind dazu da, die Handlung zu kommentieren. Man denke nur an 
sämtliche Lieder in Dumbo, Sebastians Küss' sie doch, oder den Chor der Musen.  
Die Lieder am Anfang der Filme sind eine spezielle Form des Kommentars, da sie den 
Zuschauer in die Welt, in dem der Film spielt, einführen. Außer in Schneewittchen und die sieben 
Zwerge gibt es in jedem der untersuchten Filme ein Lied, das den Zuschauer in die Welt der 
Filmhandlung einführt. So beginnt Dumbo mit dem Lied der Störche, die die Babys bringen, das 
Lied der Seemänner in Arielle verbindet die Welt der Menschen mit der Unterwasserwelt, Der 
ewige Kreis zeigt uns die (Tier)Welt Afrikas und die Musen führen den Zuschauer mit Und jedes 
Wort ist wahr in die Welt der Mythologie ein. 
Das Publikum weiß also bereits durch den ersten Song des Films, wo es sich befindet und in 
welcher Welt die Handlung des Films spielt. Erste Assoziationen können hergestellt werden. 
 
2. Vorstellung der (Haupt)Figuren 
Die jeweiligen Hauptfiguren der Filme werden durch ein Lied, das von ihnen selbst gesungen 
wird, vorgestellt und genau charakterisiert. Eine Idee die sich Disney bei Musicals abschaute, 
wie Howard Ashman, der Liedtexter vieler Disney-Filme verrät:  
 
„In almost every musical ever written, there’s a place usually early in the show where the leading lady 
sits down on something […] and sings about what she wants most in life.“88 
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An dieser Stelle wird also auch das Ziel der Hauptfigur klar definiert. Was will der Protagonist, 
die Protagonistin erreichen? Wofür kämpft er / sie? 
Schneewittchen stellt sich mit dem Lied Ich wünsch mir vor und definiert ihr Ziel: Ein Prinz soll 
kommen und ihr ewige Liebe schwören.  
Arielle wünscht sich mit Ein Mensch zu sein nichts sehnlicher als unter den Menschen zu leben. 
Simba in Der König der Löwen zeigt mit dem Lied Ich will jetzt gleich König sein wie 
eingebildet er ist und dass er für seine Bestimmung, sein Ziel König zu sein, noch lange nicht 
bereit ist. 
Hercules’ Ziel ist es, herauszufinden, wer er eigentlich ist und wo er hingehört. Mit dem Lied Ich 
wird’s noch beweisen verdeutlicht er seinen Standpunkt. 
 
Zu dieser Kategorie kann man auch die Songs der Antagonisten zählen. Ursula und Scar stellen 
ihre Pläne und Ziele durch Lieder vor. Arme Seelen in Not und Seid bereit unterscheiden sich 
lediglich dadurch, dass Scar seinen wahren Plan verrät, während Ursula lügen muss, um Arielles 
Unterschrift zu erhalten. 
 
3. Verdichtung von Zeit 
Songs werden auch dazu verwendet, um das Vergehen von Zeit auszudrücken. So wird in Der 
König der Löwen Simba während dem Lied Hakuna Matata erwachsen (bildlich ausgedrückt 
durch die Einstellung, als er über den Baumstamm wandert). In Hercules gibt es sogar zwei 
Lieder, in denen viel Zeit vergeht: Bleibt nur eine Hoffnung zeigt die Verwandlung vom 
jugendlichen, schwächlich wirkenden Hercules zum Muskelprotz und In Sekunden auf Hundert 
erledigt Hercules alle von Hades gesandten Monster und wird zum Superstar. 
 
4. Revue Nummern 
In einigen der untersuchten Filme kommen auch Songs vor, in denen nicht nur gesungen, 
sondern auch getanzt wird. Dabei sind viele Figuren beteiligt, die mitsingen, tanzen und bunte 
Formationen bilden. Diese Songs sollen vor allem für Stimmung sorgen. Beispiele hierfür sind 
das Lied der sieben Zwerge Schrumm schrumm schrumm bei ihrem Tanzabend, das Lied Unter 
dem Meer, an dem sich viele Meeresbewohner beteiligen, um Arielle die Schönheit der 
Unterwasserwelt vorzuführen und Ich will jetzt gleich König sein, in dem Simba die 
Unterstützung vieler anderer Tiere erhält. 
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5. Songs als Ablenkung 
Viele Songs werden dazu benutzt, die getrübte Stimmung der Protagonisten wieder aufzuheitern 
oder sie von ihren Problemen abzulenken. Nachdem Schneewittchen voller Angst vor dem 
finsteren Wald auf den Boden fällt und weint, muntert sie sich selbst mit dem Lied Sei vergnügt, 
sing ein Lied wieder auf. Sebastian versucht Arielle mit seinem Song Unter dem Meer von ihren 
Gedanken an Eric abzubringen und Simon und Pumbaa gelingt es mit Hakuna Matata Simba 
neuen Lebenswillen einzuflößen. 
Meistens sind es also die Nebenfiguren, denen diese Aufgabe übertragen wird. Sie sind 
diejenigen, die für die lustigen, aufmunternden, „bunten“ Songs verantwortlich sind. 
 
6. Vermittlung des Hauptthemas 
Wie Annalee R. Ward bemerkt, wird auch das Hauptthema des Films durch Songs transportiert: 
 
„Disney’s use of songs is an important vehicle for communicating its film’s themes. […] The potential 
for Disney to influence or shape moral identity not only through the narrative but also through the 
songs is tremendous.”89 
 
Hierfür sind besonders die nicht-diegetischen Lieder verantwortlich, welche im Wesentlichen 
jene sind, die später, etwas verändert, von Popstars nachgesungen werden und dann in dieser 
Version auch im Radio zu hören sind.  
Ein Beispiel ist das Lied Der ewige Kreis aus Der König der Löwen, welches am Beginn des 
Films gesungen wird und dem Zuschauer schon das Hauptthema des Films präsentiert: Wir alle 
sind Teil dieser Welt. Man muss jedes Lebewesen respektieren, denn alle gehören zum Kreislauf 
der Natur. Die englische Version The Circle of Life wurde von Elton John noch einmal 
eingesungen, um auch im Radio gespielt werden zu können. 
Shooting Star aus Hercules ist im Film selbst nicht zu hören, sondern wird erst zu Beginn des 
Abspanns gespielt. Von diesem Song gibt es keine deutsche Version. Die Botschaft des Songs, 
jeder ist etwas Besonderes und ein wahrer Held wird an der Kraft seines Herzens gemessen, ist 
auch die Botschaft des Films. 
Hierzu kann auch der computeranimierte Films Cars gezählt werden. Der Song Unsere Stadt 
verdeutlicht das Thema des Films: Reisen ist was Wunderbares. Genießt die Zeit und versucht 
nicht, Zeit zu sparen. 
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Natürlich können die einzelnen Lieder auch zu mehreren Kategorien zugeordnet werden, so sorgt 
zum Beispiel das Lied Hakuna Matata für Ablenkung, dient aber auch zur Verdichtung der Zeit. 
Generell lässt sich jedoch sagen, dass diese sechs Punkte, zusammen mit der Weiterführung der 
Handlung, die wichtigsten Funktionen der Songs in Disney-Filmen sind. 
 
Um die emotionale Struktur der Geschichte nachvollziehen zu können und für die richtige 
Stimmung sorgen, wie bereits erwähnt, die Deskriptive Technik, die Mood-Technik, und die 
Leitmotivtechnik – dies ist nicht die Hauptaufgabe der Songs. 
 
Für Don Hahn sind die Songs in Disneyfilmen vor allem aus folgendem Grund wichtig: 
 
„Songs are important because they express the major turning points in the story. In the development of 
an animated film, the songwriters are an essential part of the storytelling team.“90 
 
Natürlich sind die Songs ein wichtiger Faktor für die Geschichte, sie jedoch generell als 
Wendepunkte zu sehen, konnte durch die Analyse nicht bestätigt werden. Songs werden vor 
allem benutzt, um die Situation in der sich die Figuren befinden, zu verdeutlichen, oder 
Handlungen weiterzuführen. Der einzige Song, den man als Wendepunkt sehen könnte ist Megs 
Song Ich will keinen Mann, da sie während dieses Songs ihre Einstellung zur Verliebtheit ändert. 
Dieser Wendepunkt betrifft jedoch nur die Figur Meg und stellt keinen bedeutenden Wendepunkt 
für die Geschichte dar. 
 
 
Wie zu sehen war hat sich also im Bereich Musik von den 1930/40er Jahren bis hin zu den 
1990er Jahren sehr wenig verändert, von den 1990er Jahren bis zu den computeranimierten 
Filmen der 2000er Jahre allerdings sehr viel. 
 
Weshalb in dieser Analyse die computeranimierten Filme Die Unglaublichen und Cars etwas 
vernachlässigt wurden, liegt auf der Hand. Hier wurden vor allem die Songs untersucht, und 
nicht die (instrumentale) Filmmusik. In diesen Filmen gibt es keine beziehungsweise wenige 
Songs, die zu untersuchen waren. 
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5. Synchronisation 
 
Zu Beginn der Tonfilmproduktion wurde in Hollywood vermutet, dass der Erfolg einer solchen 
Produktion größtenteils von der Wirkung der Stimmen der Schauspieler abhängig sein würde. 
Hollywood sollte Recht behalten. Walt Disney selbst übernahm die Verantwortung und lieh 
Mickey Mouse seine Stimme. Erst dadurch wurde die Maus zur Sensation, und Walt Disney 
legte ab diesem Zeitpunkt größte Sorgfalt auf die Auswahl der Stimmen. 
 
 
5.1. Original-Synchronisation 
 
Golden Age 
Für die klassischen Disney-Filme der 1930er/40er Jahre wurden noch keine bekannten Stimmen 
beziehungsweise bekannte Schauspieler hinzugezogen. Etwas, das heute undenkbar wäre. 
 
Schneewittchen sollte laut Walt Disney eine Stimme haben, die „mellifluous, sweet and 
youthful“91 sein sollte. So wurde zum Beispiel Deanna Durbin, eine amerikanische 
Schauspielerin und Sängerin abgelehnt, da ihre Stimme zu reif klang. Nach langen Castings 
wurde schließlich die unbekannte Adriana Caselotti ausgewählt, die 18- jährige Tochter eines 
Operngesangs-Lehrers. 
Interessanterweise wurden die böse Königin und die Hexe von derselben Person, Lucille La 
Verne gesprochen. Walt Disney wollte als Hexe eine ältere, krächzendere Version von der 
Stimme der Königin. Daraufhin verließ Lucille La Verne den Aufnahmeraum, kam einige 
Minuten später wieder zurück und hatte die perfekte Hexenstimme. Als man sie fragte, wie sie 
das gemacht hat, antwortete sie: „Oh, I just took my teeth out!“92 
 
Für Dumbo war es etwas einfacher, Stimmen zu finden. Hier musste man sich nicht um die 
Stimme der Hauptfigur kümmern, da Dumbo im gesamten Film kein Wort, und auch seine 
Mutter lediglich die Worte „Jumbo, Junior“ spricht. 
Cliff Edwards, ein Musiker, der auch schon Jiminy Cricket in Pinocchio seine Stimme geliehen 
hatte, ist erstklassig als der „Anführer“ der Schwarzen Krähen.  
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Neoklassiker 
Arielle ist die erste Disney-Heldin, die die Sprache der Teenager spricht. Für die Synchronisation 
wurde Jodi Benson ausgewählt, die Arielle ihre Sprechstimme, sowie ihre Singstimme lieh. 
 
„Because the songs are structured almost as extensions of the dialogue, we felt it was really important 
to have the same person doing the singing and speaking voice. Jodi had a sweetness and purity to her 
singing voice and a youthfulness to her speaking voice that was very unique [sic]. We felt she best 
captured the innocent and vulnerable quality we were looking for.“93 
 
Sebastian sollte eigentlich für einen englischen Akzent gecastet werden, da die Figur sehr korrekt 
und auch ein bisschen verwöhnt wirkt (vgl. auch Monsieur von Unruh in Die Schöne und das 
Biest). Die Komponisten der Filmmusik, Howard Ashman und Alan Menken, wollten aber eine 
etwas schwungvollere Musik und hatten die Idee aus Sebastian einen Jamaikaner zu machen. 
Ashman und Menken suchten lange nach einem passenden Schauspieler in Hollywood, fanden 
ihn jedoch schließlich in New York nahe einer Bushaltestation. Samuel E. Wright sprach seinen 
Text nicht nur, er legte gleichzeitig auch eine physische Performance ab, die von dem Co-
Direktor des Films Ron Clements aufgenommen und später den Animatoren vorgelegt wurde, 
um sie zu inspirieren.94 
Bereits hier wurden also Eigenschaften des Synchronsprechers auf die gezeichnete Figur 
übertragen. 
Für die Stimme der Ursula wurde die Emmy-Gewinnerin Pat Carroll ausgewählt, eine Theater- 
und Film-Erfahrene Schauspielerin. 
 
In Der König der Löwen wurden jeweils, im Gegensatz zu Arielle eine Sprechstimme sowie eine 
Singstimme gecastet. 
Der Bösewicht des Films Scar wurde vom Engländer Jeremy Irons gesprochen, einem berühmten 
Hollywood-Schauspieler, bekannt durch seine Rollen als gemeiner Kerl und Schurke. Im Film 
findet sich an einer Stelle sogar ein Verweis auf den Film „Reversal of Fortune“, für den Jeremy 
Irons den Oscar gewann: Als Simba to Scar sagt: „You are so weird“ antwortet Scar mit „You 
have no idea!“, denselben Satz, der ihn in „Reversal of Fortune“ berühmt machte.95 
 
Auch die Besetzung der anderen Figuren ist voll von berühmten Hollywood-Schauspielern. So 
werden der König Mufasa und seine Frau von James Earl Jones und Madge Sinclair gesprochen 
(die auch schon in dem Film Coming to America aus dem Jahr 1988 König und Königin 
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spielten), und der erwachsene Simba von Matthew Broderick. Rowan Atkinson, besser bekannt 
unter dem Namen „Mr. Bean“ und Whoopi Goldberg sprechen Zazu beziehungsweise die Hyäne 
Shenzi. 
 
Dieses Starsystem wurde auch in Hercules angewandt.  
Die Figur des Hades sollte eigentlich „langsam“ und furchterregend sein. Als jedoch der 
Schauspieler James Woods vorsprach, beeindruckte er die Leute des Castings durch seine 
hektische und panische Weise so sehr, dass das Skript und die Figur des Hades total verändert 
wurden.96 Für die Rolle des Philoctetes wurde der Schauspieler Danny DeVito ausgewählt. 
 
Computeranimierte Filme 
Auch in den computeranimierten Filmen hielt das Starsystem an, beziehungsweise wurde noch 
einmal verstärkt. In Die Unglaublichen sind unter anderem Holly Hunter und Samuel L. Jackson 
mit von der Partie, und Cars weist Namen auf wie Owen Wilson und Paul Newman. 
 
 
Resümee 
Diese Analyse zeigt, dass damals wie heute viel Wert auf die Auswahl der Stimmen gelegt 
wurde. Mit dem Unterschied, dass die Sprecher immer berühmter wurden. 
So waren die meisten Synchronsprecher der 1930er und 1940er Jahre zwar Musiker, Theater- 
oder Filmschauspieler, am bekanntesten wurden sie jedoch durch das Verleihen ihrer Stimme an 
Disney-Figuren. Heute ist es zur Tradition geworden, die Stimmen bekannter Schauspieler/Innen 
zu verwenden.  
Diese Tradition hat ihren Ursprung in dem Film Das Dschungelbuch (1967). Zwar wurden für 
diesen Film noch keine weltbekannten Schauspieler verpflichtet, aber doch durchaus etablierte 
Theater- und Fernsehschauspieler. So lieh zum Beispiel Phil Harris dem Bären Balu seine 
Stimme, Louis Prima sprach King Louis und der Tiger Shir Khan wurde von George Sanders 
gesprochen. 
 
Wie Leonard Maltin bemerkt, kann berühmte Stimmen einzusetzen aber auch Probleme 
hervorrufen. Er gibt zu bedenken, dass diese Stimmen die Identifikation mit den Figuren 
erschweren können: 
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„Seldom before had the Disney people allowed a strong voice personality to dominate a character as 
in The Jungle Book. This does not apply as strongly to children as it would to adults, but when one is 
watching (and listening to) Baloo, one is not thinking about a bear, one is thinking about Phil Harris. 
Similarly, Louis Prima and George Sanders are so striking on the soundtrack that it’s difficult to get 
involved with their animal characters on screen.”97 
 
Maltin spricht hier vor allem über das erwachsene Publikum. Dieses sah die Sache allerdings ein 
bisschen anders. Die Stimmen wurden mit großem Beifall aufgenommen, was Disney dazu 
veranlasste, diese Methode fortzusetzen. 
 
Berühmte Persönlichkeiten für Disney-Filme hinzuzuziehen hat nicht nur den Grund, dass 
Schauspieler perfekte Sprecher sind, sondern hat natürlich vor allem Marketing-Gründe. So 
können die Schauspieler, die den Figuren ihre Stimme leihen, auch zur Promotion der Filme 
eingesetzt werden. Sie geben Interviews, erscheinen am Roten Teppich, zu den Premieren-Feiern 
und bringen die Filme besser in die Medien, als die Zeichner oder Produzenten es je könnten. 
 
Durch das Mitwirken dieser zahlreichen Stars ergab sich jedoch nicht nur das Problem der 
erschwerten Identifikation, sondern noch ein weiteres Problem: viele der Schauspieler konnten 
nicht singen. Da die Musik aber ein wichtiges Element der Filme war, engagierte Disney 
Synchronsprecher, die sich lediglich auf das Singen konzentrierten. So gab es also eigene 
Sprecher für die Sprechstimme, sowie für die Singstimme. 
 
Image und Aussehen 
Nach welchen Kriterien die jeweiligen Schauspieler ausgesucht werden, richtete sich natürlich 
vor allem nach ihrem Image. So könnte man beispielsweise nie einen Schauspieler wie Brad Pitt, 
der in seinen Filmen meistens als der Gute auftritt, als Scar besetzen, genauso wenig wie man 
einen John Malkovich, der als „Bad Boy“ bekannt ist, als Mufasa-Synchronsprecher engagieren 
würde. 
Das Image der Stars passt haargenau zu den Figuren. So sind Jeremy Irons und James Woods vor 
allem als Bösewichte und Rüpel bekannt, Rowan Atkinson und Whoopi Goldberg sind bekannt 
für ihre komischen Rollen und Danny De Vito ist der kleine, komische, dickliche Kerl, der den 
Frauen nachjagt (vgl. zum Beispiel den Film „Zwillinge“). 
 
In vielen Fällen, wie es auch bei James Woods der Fall war (siehe oben), richten sich die 
Eigenschaften der Figuren nach dem Schauspieler und nicht der Schauspieler nach der Figur. So 
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kann es schon vorkommen, dass eine Figur völlig neu konzipiert werden muss, nur weil Disney 
einen bestimmten Schauspieler für die Rolle möchte. So werden auch die Mimik und Gestik der 
Schauspieler genau analysiert und auf die Figuren des Films übertragen. 
Doch damit nicht genug. Auch das Aussehen der Schauspieler wird auf die Figuren übertragen 
und dient so dem Wiedererkennungseffekt. 
 
So waren die Zeichner so von Jeremy Irons Performance beeindruckt, dass sie einige seiner 
Gesichtszüge in das Gesicht von Scar einarbeiteten. Die Ähnlichkeit zwischen dem Schauspieler 
und dem Löwen ist unverkennbar: 
 
Auch die Ähnlichkeit zwischen Danny DeVito und dem von ihm gesprochenen Satyr Philoctetes 
ist sicherlich kein Zufall: 
Abbildung 1: Jeremy Irons 
Abbildung 2: Scar 
Abbildung 3: Danny DeVito 
Abbildung 4: Philoctetes 
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In Danny DeVitos Fall sind nicht nur die Gesichtszüge in die Figur des Philoctetes eingearbeitet 
worden, sondern auch die Statur: beide sind viel kleiner als die restlichen Personen in ihrem 
Umfeld und auch etwas dicker. 
 
Bei den Zuschauern stellt sich durch diese äußeren Ähnlichkeiten zwischen Schauspieler und 
Figur, sowie durch die dazu passende Stimme, der Wiedererkennungseffekt ein. Sie erkennen die 
Stars in den gezeichneten Figuren wieder, da Stimme und Aussehen übereinstimmen. 
 
 
5.2. Deutsche Synchronisation 
 
Golden Age 
Von Schneewittchen und die sieben Zwerge existieren insgesamt drei Synchronfassungen.  
Die erste entstand im Jahr 1938. Auffallend ist, dass in dieser ersten deutschen Synchronfassung 
(darf man dem Internet glauben, dass an dieser Informationen festhält) eine regelrechte 
Berühmtheit für die Figur des Schneewittchens engagiert wurde, nämlich niemand geringerer als 
die renommierte österreichische Theater- und Filmschauspielerin Paula Wessely98. Sie wurde 
allerdings nur für die Sprechstimme verpflichtet, das Singen übernahm jemand anderes (Herta 
Mayen).  
Die Theater- und Filmschauspielerin Dagny Servaes übernahm den Part der bösen Königin, 
sowie auch der Hexe.  
Heute ist es allerdings schier unmöglich diese Version von 1938  noch aufzutreiben, da diese 
offiziell nicht mehr verwendet werden darf. 
 
Für die zweite, kindgerechtere Synchronisation aus dem Jahr 1966 wurden mit Uschi Wolf 
(Schneewittchen) und Gisela Reißmann (Königin) wenig bekannte Synchronsprecher 
hinzugezogen.  
Die dritte Synchronisation entstand 1994 für die Erstveröffentlichung des Films auf VHS. Für 
diese Fassung wurden die Sychronsprecherinnen Manja Doering und Gisela Fritsch verpflichtet 
– also ebenfalls keine bekannte Namen. 
 
Auch von Dumbo existieren zwei verschiedene Synchronfassungen. Die erste aus dem Jahr 
1952, die zweite wurde 1976 zu Wiederaufführung Dumbos hergestellt. Für diese letztgenannte 
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Version wurde die Figur des Timotheus von Andreas Mannkopff, einem deutschen Schauspieler 
mit großem Bekanntheitsgrad gesprochen, die restlichen Figuren größtenteils von 
Sychronsprechern. 
 
Neoklassiker 
Von einer deutschen Neusynchronisation blieb auch Arielle nicht verschont. Dieser Film existiert 
heute, obwohl der Film erst 1989 erschienen ist, in drei Versionen. 
Während in der ersten Version des Jahres 1989 für Arielles Sprechstimme eine unbekannte 
Synchronsprecherin engagiert wurde, wurde für die Singstimme die renommierte 
Musicaldarstellerin Ute Lemper hinzugezogen. Hier hielt man sich also nicht an die Vorgaben 
der Original-Synchronisation: Anders als in der Originalversion wurden in der deutschen Version  
die Singstimme und die Sprechstimme Arielles getrennt synchronisiert 
 
1998 gab es eine Neuauflage des Films auf VHS und somit auch eine neue Synchronisation. 
Auch hier wurde Arielles Sing-und Sprechstimme wieder getrennt, allerdings war für die Lieder 
jetzt nicht mehr Ute Lemper zuständig, sondern eine unbekannte Sängerin. 
Die dritte Version entstand ebenfalls im Jahr 1998, da sich Buena Vista entschloss, für Österreich 
eine eigene Version auf den Markt zu bringen, bei der einige Figuren mit Dialekt sprechen. In der 
österreichischen Version wurde Arielle von der Musicaldarstellerin Caroline Vasicek gesprochen 
sowie auch gesungen. 
 
Prinz Eric, desssen Stimme in der Version von 1989 noch von einem Synchronsprecher 
übernommen wurde, wurde in der deutschen Version von Jan Josef Liefers gesprochen und in der 
österreichischen Version von Sascha Wussow – beides bekannte Schauspieler. 
 
An Arielle lässt sich sehr gut beobachten, wie wichtig Synchronisation für einen Film ist und wie 
sehr man sich an die Stimmen der Figuren gewöhnt. Die neue Fassung von 1998 wurde von der 
„alten“ Fangemeinde abgelehnt und es wurden regelrecht vernichtende Urteile abgegeben.99 Alle 
Zuschauer wollen ihre alte Arielle, also Ute Lemper, um jeden Preis zurück. Es finden sich sogar 
Petitionen im Internet, die Buena Vista bitten, die alte Version wieder herauszugeben: 
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„Sehr geehrte Damen und Herren, 
hiermit bitten wir Sie, die Originalsynchronisation des Filmes "Arielle, die Meerjungfrau" wenigstens 
auf einer Deluxe DVD Edition wiederaufzulegen, selbst wenn diese DVD dadurch etwas teurer als der 
Durchschnitt wäre. 
Wir lieben die Originalversion dieses Filmes, viele kennen nur diese Version und wir würden sie gerne 
wieder sehen.“100 
 
Warum wurde die alte so beliebte Version aber überhaupt geändert? Laut Disney soll diese 
Fassung moderner sein als die alte und in „neuem Glanz und Klang“101 erstrahlen. So weit 
zumindest die offizielle Erklärung. Darf man der Petition im Internet glauben, waren auch 
finanzielle Gründe ausschlaggebend: So wurde 1989 kein Vertrag abgeschlossen, der die Rechte 
der Sprecher an Buena Vista übertrug. Hätte Buena Vista die alte Version verwendet, hätten sie 
für jede Neuauflage Tantieme zahlen müssen, was dem Konzern natürlich zu kostspielig 
erschien102 
 
Die neuen Fassungen brachten also zumindest in der Rolle des Eric bekanntere Schauspieler mit 
sich. In Der König der Löwen wurde allerdings wieder auf Synchronsprecher zurückgegriffen. 
Die einzig bekannten Personen darin sind Hella von Sinnen als Shenzi und Ilja Richter als 
Timon. Dieser Film existiert bis heute nur in einer Fassung. 
 
Im Gegensatz zu Der König der Löwen beheimatet Hercules bereits viele bekannte deutsche 
Schauspieler und Komiker. Also ein schneller und steiler Anstieg der berühmten Sprecher. 
So finden sich hier zum Beispiel Namen wie Til Schweiger (Hercules), Jasmin Tabatabai (die vor 
allem aus dem Film Bandits bekannte Schauspielerin lieh Meg ihre Stimme), sowie Stefan 
Jürgens und Mirco Nontschew (die beiden Komiker sprechen Pech und Schwefel). 
 
Computeranimierte Filme 
Die Methode bekannte Persönlichkeiten für die Synchronisation hinzuzuziehen verstärkte sich in 
den Filmen der 2000er Jahre auch in Deutschland. Vor allem berühmte deutsche Komiker liehen 
hier den Figuren ihre Stimmen. So spricht in Die Unglaublichen Markus Maria Profitlich die 
Hauptfigur Bob Parr, Barbara Schöneberger leiht Mirage ihre Stimme, Herbert Feuerstein spricht 
Bobs nervigen Chef Gilbert Huph und Kai Pflaume ist Frozone alias Lucius.  
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In Cars sind Jungschauspieler Daniel Brühl als Lightning McQueen, Komiker Rick Kavanian als 
Luigi und Christian Tramitz als Chick Hicks mit von der Partie. Weiters leihen jede Menge 
Gaststars den Figuren ihre Stimmen, denen man aber durchaus anmerkt, dass sie nicht aus dem 
Bereich des Schauspielens beziehungsweise der Synchronisation kommen, sondern Rennfahrer 
sind. Gemeint sind hier Niki Lauda, Michael Schumacher und Mika Häkkinen. Während 
Michael Schumacher natürlich in Deutschland und Österreich der berühmteste Ferrari-Fahrer ist, 
wird der Ferrari in Italien von Giancarlo Fisichella und in der spanischen Version von Fernando 
Alonso gesprochen, damit alles seine Richtigkeit hat.103 
 
Resümee 
Betrachtet man also die erste Fassung von Schneewittchen und die sieben Zwerge des Jahres 
1938, kann man sagen, dass Deutschland und Österreich schon früh erkannten, welche Wirkung 
die Stimmen bekannter Schauspieler auf das Publikum hatten. Mit der Verpflichtung von Paula 
Wessely stellten sie sozusagen die Weichen für die Filme der 1990er Jahre, in denen viele 
berühmte Stars hinzugezogen wurden.  
Während in den Originalversionen vor allem berühmte Schauspieler den Figuren ihre Stimmen 
leihen, fällt in Deutschland die hohe Zahl der komischen Schauspieler (bzw. Stand-up 
Comedians) auf, die die Anzahl der mitwirkenden „seriösen“ Schauspieler bei weitem übersteigt.  
 
Auch in den deutschen Fassungen wird auf das Image der Stars geachtet. So spricht der 
„Saubermann“ Til Schweiger den Helden Hercules, auch wenn seine Stimme wahrlich nichts 
Heldenhaftes an sich hat. Die lustigen Nebenfiguren werden natürlich von den Komikern 
gesprochen.  
Eine Ausnahme, das heißt einen Bruch zwischen dem Image des Stars und der dargestellten 
Figur gibt es jedoch: Der Komiker Christian Tramitz spricht in Cars den Bösewicht Chick Hicks. 
Eine egoistische, skrupellose Figur, mit der weder Christian Tramitz selbst noch seine gespielten 
Rollen (vgl. Der Schuh des Manitu) Gemeinsamkeiten zeigen.  
 
Betrachtet man die Sprecher die Bösewichte der untersuchten Filme, bemerkt man, dass dies 
meistens unbekanntere deutsche Schauspieler sind, zumindest nicht so bekannt wie die Komiker 
(deshalb wurden sie in der vorherigen Analyse auch fast nicht erwähnt). Wo in den 
Originalversionen also die Sprecher der Bösewichte den anderen Figuren die Show stehlen 
(Jeremy Irons, James Woods), sind es in den deutschen Fassungen die Sprecher der 
Nebenfiguren, die für Aufsehen sorgen. 
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5.3. Probleme der deutschen Fassungen 
 
Betrachtet man die vorangegangene Analyse der einzelnen Filme, zeigt sich vor allem, dass die 
verschiedenen Fassungen für Verwirrung sorgen. Ein Phänomen, dass aber nicht nur die Filme 
der 1930er und 40er Jahre betrifft, sondern dem auch Filme der 1990er zum Opfer fallen, wie 
man am Beispiel Arielle beobachten konnte. 
Das Beispiel zeigt, wie wichtig die (deutsche) Synchronisation für einen Film ist und wie sehr 
sich der Zuschauer an die Stimmen der Figuren gewöhnt. Verändern sich die Sprecher, wird der 
gesamte Film – obwohl die Bilder schließlich dieselben sind – nicht mehr akzeptiert und schlecht 
bewertet. Der Zuschauer entfernt sich von den Figuren, kann sich nicht mehr mit ihnen 
identifizieren. Die Figuren sind „anders“ geworden, haben sich verändert. Natürlich spielt hier 
Erinnerung eine wesentliche Rolle: Die Figuren, die Helden, sind nicht die gleichen mit denen 
man als Kind mitgezittert und mitgefühlt hat. 
Natürlich tragen zu dieser „Entfremdung“ nicht nur die unterschiedlichen Stimmen bei, sondern 
auch die Liedtexte und Dialoge, die verändert wurden. Die Unterschiede hier aufzuführen, würde 
aber den Rahmen der Arbeit sprengen. 
 
Ein weiteres Problem ergibt sich durch den, bei den Originalfassungen auftretendem, 
Wiedererkennungseffekt. Dieser entsteht, wie bereits erwähnt, dadurch, dass besondere äußere 
Merkmale der Stars auf die gezeichneten Figuren übertragen werden. Das Aussehen der Figuren 
und die Stimmen passen zusammen. Der Zuschauer wird an den Star erinnert, erkennt ihn in der 
Figur wieder.  
 
In den deutschen Versionen verschwindet dieser Wiedererkennungseffekt, da das Aussehen der 
Figuren, das ja an den englischen bzw. amerikanischen Stars orientiert ist, nichts mit den 
Stimmen zu tun hat. Eine Tatsache, die auf alle untersuchten Filme zutrifft, bis auf Die 
Unglaublichen. Die Figur des Bob Parr (alias Mr. Incredible) gleicht hier sowohl dem 
Originalsprecher Craig T. Nelson,  
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sowie auch dem deutschen Komiker Markus Maria Profitlich: 
 
Es lässt sich also nicht sagen, ob Markus Maria Profitlich nur wegen seiner Stimme ausgewählt 
wurde, oder ob nicht auch sein Aussehen einen Teil dazu beigetragen hat. 
 
Noch eine Spur merkwürdiger wird es, betrachtet man die Figur von Bob Parrs Chef Gilbert 
Huph. Dieser wird in der Originalversion von dem Schauspieler Wallace Shawn gesprochen, 
welcher auch in seinen Filmen ständig einen „kleiner Giftzwerg“ spielt (vgl. beispielsweise Die 
Braut des Prinzen). Betrachtet man jedoch sein Aussehen, stellt man wenig Gemeinsamkeiten zu 
der Figur des Gilbert Huph fest: 
Abbildung 5: Craig T. Nelson Abbildung 6: Mr. Incredible 
Abbildung 7: Markus Maria 
Profitlich 
Abbildung 8: Mr. Incredible 
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Für die deutsche Fassung wurde der Komiker Herbert Feuerstein engagiert, bei welchem die 
Ähnlichkeit zu der von ihm gesprochenen Figur unverkennbar ist. 
 
Feuerstein selbst sieht diese Übereinstimmung lediglich als Zufall: 
 
„Die Ähnlichkeit der Zeichentrick-Figur mit Feuerstein in seinen besten Mad-Jahren ist geradezu  
verblüffend. Feuerstein war selbst enorm überrascht, als er die Figur zum ersten Mal sah und bestreitet 
jegliche Absprache mit Disney.“104 
 
Bei beiden Beispiele aus Die Unglaublichen funktioniert der Wiedererkennungseffekt also 
einwandfrei, bei dem letztgenannten sogar besser als in der Originalversion. 
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Abbildung 9: Wallace 
Shawn 
Abbildung 10: 
Gilbert Huph 
Abbildung 11: Herbert   
Feuerstein 
Abbildung 12: Gilbert Huph 
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Durch die Tatsache, dass das Aussehen der Figuren, bis auf diese zwei Ausnahmen, nicht mit den 
Stimmen übereinstimmt und oftmals nicht darauf geachtet wird, welcher Schauspieler die 
Figuren in der Originalversion spricht, fallen für den deutschen Zuschauer einige witzige 
Elemente weg. So auch die bereits erwähnte Parodie von Scar beziehungsweise besser gesagt  
Jeremy Irons auf sich selbst mit dem Satz „You have no idea.“ Eine Anspielung auf seine 
oscarprämierte Darstellung in „Reversal of Fortune“, bei der er denselben Satz wiedergibt. 
Während sich aufmerksame englischsprachige Filmkenner über diese Szene köstlich amüsieren, 
haben deutsche Zuschauer so gut wie keine Chance diese Anspielung zu verstehen. Sie können 
lediglich über Scars Sarkasmus lachen. 
 
Ein weiterer Punkt, bei dem die deutsche Synchronisation leider versagt, sind die Akzente 
bestimmter Figuren. So ist beispielsweise Sebastian in der Originalversion Jamaikaner, Scar hat 
einen englischen Akzent. Diese Akzente sind prägend für das Verhalten der Figuren. So 
komponiert Sebastian seine Musik im Stil seiner „Heimat“ und Scar, der Engländer, passt schon 
allein von seiner Aussprache nicht zu den anderen amerikanisch sprechenden Löwen.  
In der deutschen Version fallen diese Akzente weg. So sieht der deutsche Zuschauer keine 
Verbindung zwischen der Calypso und Reggae angehauchten Musik und der Figur Sebastian und 
Scar unterscheidet sich von seiner restlichen Familie lediglich durch seine Persönlichkeit und 
sein Aussehen.  
Der einzige Akzent, der auch im Deutschen erhalten bleibt ist der französische: man erinnere 
sich nur an den französischen Koch Louis in Arielle, die Meerjungfrau oder an den französischen 
Einbrecher in Die Unglaublichen. Dieser Akzent funktioniert auch in der deutschen Übersetzung, 
ein englischer wäre denkbar schwerer umzusetzen. 
 
Der letzte Punkt auf den, in Verbindung mit der Synchronisation, hier eingegangen werden muss, 
sind die Namen der Figuren und ihre Übersetzungen. 
In Schneewittchen und die sieben Zwerge wurden die Namen der Zwerge eingedeutscht. Doc, 
Dopey, Grumpy, Happy, Sleepy, Bashful und Sneezy heißen in der deutschen Version Chef, 
Seppl, Brummbär, Happy, Schlafmütz, Pimpel und Hatschi.  
Der einzige Name, der nicht übersetzt wurde, ist „Happy“. Hier ging Disney also davon aus, dass 
jeder Zuschauer, jedes Kind, zumindest so gute Englischkenntnisse besitzt, um zu verstehen, 
dass das englische Wort „happy“ im Deutschen „glücklich“ bedeutet. Offensichtlich eine sehr 
fragliche Annahme, da man davon ausgehen muss, dass ein fünfjähriges Kind noch keinerlei 
Englischkenntnisse besitzt und somit Probleme mit dem Namen bekommen könnte. 
Der Name „Dopey“ stammt vom englischen Wort „dope“ ab und bedeutet soviel wie „Trottel“ 
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oder „Idiot“. Er ist die lustige Figur des Films und sein Name wurde mit „Seppl“ übersetzt, was 
dem englischen Wort natürlich keineswegs gerecht wird. „Hanswurst“ wäre hier vielleicht 
passender und allgemein verständlich gewesen. 
Auch der deutsche Name „Pimpel“ ist nicht verständlich. „Bashful“ bedeutet soviel wie 
„schüchtern“, „zurückhaltend“ und „scheu“. Der englische Name dieses Zwergs ist also 
eindeutig, im Gegensatz zur deutschen Übersetzung - oder hat jemand eine Ahnung, was das 
Wort „Pimpel“ bedeutet? 
Obwohl die restlichen Namen wie Chef, Brummbär, Schlafmütz und Hatschi gewissenhaft 
gewählt wurden, sorgen die drei genannten Namen für Verwirrung bei den Kindern. Es fällt 
ihnen schwer, diese Namen mit den Eigenschaften der Zwerge zu verbinden, da sie keinen 
Zusammenhang herstellen können. 
 
Dumbo ist ein Film, in dem Namen, bis auf den Namen der Hauptfigur, keine große Rolle 
spielen. So kann sich beispielsweise so gut wie niemand an die Namen der Elefantendamen 
erinnern.  
Betrachtet man den Namen „Dumbo“ hat dieser in der englischen Fassung eine 
Doppelbedeutung: das Wort „dumb“ bedeutet sowohl „doof“ und „blöd“ sowie auch „stumm“. 
Die gemeinen Elefantendamen geben Jumbo Junior (sein eigentlicher Name) den Namen Dumbo 
und spielen damit natürlich auf die erste Variante „doof“ an. Sie halten ihn auf Grund seiner 
großen Ohren für einen Trottel. Die Tatsache, dass Dumbos Freunde, also auch Timotheus, ihn 
„Dumbo“ nennen und auch Dumbos Mutter nicht gegen den Namen vorgeht, kann darauf 
zurückgeführt werden, dass sie das Wort „dumb“ als „stumm“ verstehen. Dumbo ist nun mal ein 
Baby, das noch nicht sprechen kann. Er spricht im gesamten Film kein Wort. Der Name 
„Dumbo“ ist also eine Beleidigung kann aber auch als Tatsache angesehen werden. 
Im Englischen hat man also zwei Möglichkeiten den Namen „Dumbo“ zu deuten. In der 
deutschen Version erzeugt „Dumbo“ nur eine Assoziation, nämlich „dumm“ und der Zuschauer 
fragt sich den gesamten Film, weshalb ihn auch sein Freund Timotheus „Dumbo“, nennt, also als 
„dumm“ bezeichnet. Die Doppelbedeutung fällt weg. 
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Arielles bester Freund Fabius trägt in der englischen Originalfassung den Namen „Flounder“. 
Dieses Wort hat ebenfalls eine Doppelbedeutung: Einerseits bedeutet es „Flunder“, also ein 
flacher, dünner Fisch. Fabius ist jedoch nicht dünn, sondern eher dicklich: 
  
„Flounder, Ariel's rotund little companion, is certainly not an example of the species from which he 
takes his name: he is less a flatfish than a fatfish.“105 
 
In der Originalversion entsteht also durch seinen Namen und der Tatsache, dass er eigentlich  
dick ist und in jeder Öffnung stecken bleibt, ein amüsanter Gegensatz. 
Die zweite Bedeutung des Wortes „Flounder“ passt schon eher zu Fabius: Er „zappelt“ und 
„stolpert“ ständig irgendwo herum. Er ist ein nervöser und ängstlicher Fisch. 
 
Auch die Namen der Handlanger von Ursula „Flotsam“ und „Jetsam“ haben eine Bedeutung. 
„Flotsam and Jetsam“ bedeutet soviel wie „Überbleibsel“, „Krimskrams“. Als mehr werden sie 
von Ursula auch nicht betrachtet. Sie sind Gegenstände, die sie besitzt. Diese Namen wurden in 
der deutschen Synchronfassung nicht übersetzt. Sie haben für den Zuschauer keinerlei 
Bedeutung und sind außerdem akustisch schwer zu verstehen. Die Frage ist hier, ob es nicht 
lustiger gewesen wäre, sie beispielsweise „Krims“ und „Krams“ zu nennen. 
 
Auch in Hercules findet sich ein Beispiel für eine Namensübersetzung, die den Witz aus einer 
Szene herausnimmt. Pech und Schwefel heißen in der Originalfassung Pain und Panic, was sie 
auch gleich bei ihrem ersten Auftritt unter Beweis stellen:  
Panic rennt hektisch und nervös die Stufen hinab zu Hades, stolpert, und rammt seine Hörner in 
Pains Hinterteil, welcher auch sogleich einen Schmerzensschrei von sich gibt.  
Bei ihrem ersten Auftritt werden also ihre Namen erwähnt und es wird auch eine Erklärung 
mitgeliefert, weshalb sie genau diese Namen tragen. Im Deutschen ist diese Szene eine reine 
Slapstick-Einlage, womit die Namen Pech und Schwefel nicht in Verbindung gebracht werden 
können. Hier assoziiert man damit lediglich ein Sprichwort, welches besagt, dass sie sehr gute 
Freunde sind: „Sie gehören zusammen wie Pech und Schwefel“. 
 
In Die Unglaublichen und Cars ist man dazu übergegangen, die Namen nicht mehr zu 
übersetzen, weder „Mr. Incredible“, „Frozone“ noch „Lightning (McQueen)“ wurden 
eingedeutscht. Auch hier fällt es Zuschauern ohne jegliche Englischkenntnisse schwer, eine 
Beziehung zwischen dem Namen und der Figur herzustellen. 
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Nun stellt sich die Frage, welche Variante die bessere ist: soll man die Namen übersetzen, mit 
dem Ergebnis, dass der Witz und einige Doppelbedeutungen verloren gehen, oder soll man es bei 
den englischen Namen belassen und hoffen, dass die Zuschauer die Zusammenhänge zwischen 
Namen und Figuren irgendwann verstehen.  
Für Kinder, die schließlich das Hauptpublikum Disneys sind, ist sicher die erste Variante zu 
bevorzugen. Englische Namen sind für sie schwer zu verstehen. Deutsche Namen sind zwar 
nicht immer korrekt übersetzt – was bei Doppelbedeutungen auch fast nicht zu realisieren ist – 
aber sie liefern wenigstens eine andere Assoziation (vgl. Pech und Schwefel). 
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6. Vermenschlichung der Tierfiguren 
 
Als Walt Disney vier Jahre alt war, zogen seine Eltern in die Kleinstadt Marceline (Missouri). 
Obwohl seine Familie nur dreieinhalb Jahre auf dieser Farm lebte, prägten ihn die Erfahrungen, 
die er dort machte entscheidend. Vor allem bemerkte Walt in dieser Zeit seine Liebe zu Tieren. 
Besonders am Anfang seiner Karriere kamen in seinen Werken fast nur Tiere vor. Walt Disney 
glaubte daran, dass „jedes Tier eine ganz eigene, einzigartige Persönlichkeit besitzt.“106 
 
Natürlich war es nicht Disney, der die Vermenschlichung „erfand“.  
Der wissenschaftliche Begriff für die Vermenschlichung von Tieren trägt den Namen 
„Anthropomorphismus“: 
 
„Anthropomorphism is the word used to describe the belief that animals are essentially like humans, 
and it is usually applied as a term of reproach, both intellectual and moral. Originally, the word 
referred to the attribution of human form to gods, forbidden by several religions as blasphemous.“107 
 
James A. Serpell und Mithen sind der Meinung, dass ohne das anthropomorphe Denken der 
Menschen, das Halten von Haustieren (nicht aber Nutztieren) niemals möglich gewesen wäre: 
 
„By enabling our ancestors to attribute human thoughts, feelings, motivations, and beliefs to other 
species, it opened the door to the incorporation of some animals into the human social milieu, first as 
pets and ultimately as domestic dependents. In fact, according to Mithen, without anthropomorphic 
thinking neither pet keeping nor animal domestication would ever have been possible.“108 
 
Wie bereits erwähnt, wurde die Vermenschlichung von Tieren nicht von Disney erfunden, 
sondern  wird schon seit Menschengedenken verwendet. Hier sind nur einige Beispiele: 
 
Eine der ältesten Fabelsammlungen ist das Panchatantra aus Indien. Indien war berühmt für ihre 
Fabeln, in welchen Tiere für verschiedene Menschentypen standen und versuchten die richtige 
Moral zu lehren. In Europa wird Aesop als der Begründer der Fabelliteratur angesehen. 
Natürlich sei hier auch der Physiologus erwähnt, welcher etwa 200 v. Chr. entstanden sein soll 
und als anonymes Werk angesehen wird. Physiologus bedeutet soviel wie „Der 
Naturkundige“109. Der Inhalt dieses Werks wurde als Gemeingut des Wissens angesehen. Im 
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Physiologus wurden bekannte Tiere beschrieben und gedeutet, jedoch auf Christus hin und nicht 
nach moralischen Aspekten, so wie die meisten Fabeln und Bestiarien. So waren manche Tiere 
Symbole für Christus, andere wiederum standen für den Teufel. Der Physiologus wurde zum 
wichtigsten Tierbuch im Mittelalter und hatte Einfluss auf die Kunst und das Denken dieser Zeit. 
 
Vermenschlichte Tiere finden sich überall: beispielsweise Statuen vor oder in Gebäuden zeigen 
Tiere, in Märchen, Sagen, Legenden, sowie allen anderen Sorten der Literatur und sogar in der 
Werbung halten Tiere Einzug: 
 
„Mit Tieren können gewünschte Eigenschaften von Produkten wie Schnelligkeit, Eleganz, Kraft, 
Gelassenheit, Wildheit allegorisch dargestellt werden. Tierdarstellungen sind Symbole, die keine 
sprachlichen und nur wenige kulturelle Barrieren kennen, sie öffnen den Herstellern den Zugang zu 
fremden Kulturen und schaffen – als Schlüsselreize – bleibende Bilder beim Konsumenten wie die 
Muschel bei Shell, der Kranich bei der Lufthansa, der Löwe bei Lion, das Krokodil bei Lacoste, der 
Jaguar beim gleichnamigen Autohersteller [...]“110 
   
In der Werbung werden Tiere also benutzt, um Vergleiche zum Produkt herzustellen und 
Kulturen zu überwinden. 
 
Die Literatur, und hier vor allem die Fabeln und Märchen, verwendet Tiere vor allem um die 
Leser zu belehren: 
 
„In many cultures, the fundamental moral and prudential lessons of human life are taught via myths 
about animals, such as Aesop's fables, which have been told and retold for millennia. Literature from 
many epochs and societies explores the psyche of animals, and humans never seem so indelibly 
human as in fiction that turns them to animals, as in the case of George Orwell's allegorical novel 
Animal Farm.“111 
 
Weiters liefert die Tiersymbolik „anschaulich Hintergründiges über unsere Charakter-
eigenschaften, Schwächen und Stärken.“112 Tiere symbolisieren also unseren Charakter, unsere 
eigenen Erfahrungen und Fantasien.  
Tiere sind ein beliebtes Ziel für die Übertragung unserer Charaktereigenschaften auf sie, da Tiere 
nicht nur für etwas stehen, sondern weil sie auch handeln können:  
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„They are symbols with a life of their own. We use them to perform our thoughts, feelings, and 
fantasies because, alone of all our myriad symbols, they can perform; they can do what is to be 
done.“113 
 
Einen nicht unwichtigen Grund für die Verwendung vermenschlichter Tiere stellt die Nähe 
zwischen Mensch und Tier dar. So sind einige Tierhalter der Meinung, dass sie ihr Hund oder 
ihre Katze besser verstehen als der eigene Ehepartner oder die eigenen Kinder.114  
Kinder stehen Tieren bis zu einem gewissen Alter sogar näher als den Erwachsenen: 
 
„To the young child, there is no gap between his soul and the soul of animals. They think, feel, act 
much as he does. They love, hate, fear, learn, sleep, make toilets, sympathize and have nearly all of 
the basal psychic qualities that the child has.”115 
 
Für Märchen und Fabeln ist die Verständlichkeit der Geschichte von höchster Priorität, da ja 
auch Kinder die moralische Botschaft verstehen sollen. Auch in dieser Hinsicht sind 
vermenschlichte Tiere hilfreich: 
 
„Whereas the same stories told about humans might lose the moral in a clutter of individuating detail 
of the sort we are usually keen to know about other people, substituting animals as actors strips the 
characterization down to prototypes. Animals simplify the narrative to a point that would be found flat 
or at least allegorical if the same tales were recounted about humans.“116 
 
All diese Gründe (Vergleiche, Überwindung kultureller Grenzen, Übertragung der 
Charaktereigenschaften, die Handlungsfähigkeit der Tiere, die Nähe zwischen Mensch und Tier, 
sowie die Vereinfachung der Geschichte) dürften auch Teil der Überlegungen von Disney 
gewesen sein.  
Da sich jedoch Film, beziehungsweise in diesem Fall der Zeichentrickfilm, vom Medium der 
Printmedien, der Literatur, unterscheidet, sind hier natürlich auch andere Gründe 
ausschlaggebend für die Vermenschlichung von Figuren. Dies beginnt schon bei der Niedlichkeit 
und Anonymität der Tiere, wie Paul Hollister schreibt: 
 
„If your character is a familiar animal, so much better, for animals are droll (“they look so much like 
humans”), animals are anonymous, and therefore out of reach of controversial prejudices (“everybody  
loves animals”), and animals are highly animate.”117 
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Auch Walt Disney selbst nahm zu der Frage, warum den Tieren (im Gegensatz zu den 
Menschen) in Trickfilmen eine solch große Bedeutung zukommt, immer wieder Stellung. Er 
bezieht sich dabei mehr auf die technische Seite. Eine sehr detaillierte Auskunft gab er in den 
50er Jahren: 
 
„Häufig kommt ihr ganzer Körper ins Spiel. Nehmen Sie nur einen Hund, der sich freut. Sein 
Schwanz wackelt, sein ganzer Körper bebt, und die Ohren fliegen ihm um den Kopf. Er begrüßt Sie 
vielleicht, indem er Ihnen auf den Schoß springt oder im Raum eine Runde dreht und dabei weder 
einen Sessel noch die Couch ausläßt. Dabei bellt er unentwegt, und auch das ist eine Form des 
physischen Ausdrucks, weil er dabei unentwegt sein großes Maul aufreißt. 
Aber wie reagieren wir Menschen auf einen Reiz? Wir haben den Spieltrieb verloren, den wir früher 
einmal hatten, und sind in unserem physischen Ausdrucksvermögen gehemmt. Wir sind Opfer einer 
Zivilisation, deren Ideal der durch nichts zu erschütternde, pokergesichtige Mann und die attraktive, 
gelassene Frau sind. Selbst unsere Gesten sind kalkuliert. Man nennt das wohl sicheres Auftreten. Bei 
Kindern findet man noch so etwas wie die Spontaneität der Tiere – aber das wird ihnen im Laufe der 
Zeit abgewöhnt. 
Dann ist da noch die Frage der plastischen Massen, wie unsere Zeichner das nennen – die Masse des 
Gesichts, des Oberkörpers und so fort. Im Trickfilm brauchen wir diese Massen. Man kann sie ein 
bißchen übertreiben und auf eine Weise herumwirbeln, daß die Bewegungsillusion dadurch verstärkt 
wird, wie etwa die Schlappohren eines Hundes oder seine flatternden Lefzen oder die kleinen 
Pausbacken und der rundliche kleine Körper eines Streifen- oder Eichhörnchens. Nehmen wir mal 
Donald Duck. Er hat einen großen Schnabel, große kriegslüsterne Augen, einen biegsamen Hals und 
eine mächtige, ebenfalls sehr flexible Rückseite. Die Ente kommt dem Idealgegenstand des 
Trickzeichners ziemlich nahe. Donald verfügt sozusagen über eine Extraportion Plastizität. 
Stellen Sie sich im Gegensatz dazu einmal einen Menschen vor, wie der Trickzeichner ihn sieht. Es 
bedarf der Hingabe einer ganzen Kindheit, wenn man lernen will, mit den Ohren auch nur im 
Mikrobereich zu wackeln, und das ist wahrlich nicht viel. Der typische Mann ist heutzutage vom 
Gesicht bis zu den Beinen schlank gebaut. Das ist nichts für den Trickzeichner, zu steif und zu beengt. 
In mittleren Jahren gehen die meisten von uns dann ein bißchen auseinander – sie bekommen 
Hängebacken, einen Bauch, ein Doppelkinn. Aber man kann nicht gut einen dicken Mann karikieren. 
Da ist die Natur dem Trickzeichner bereits zuvorgekommen.“118 
 
Tierfiguren erscheinen rundlicher und weicher als Menschen, darum glaubte man also, dass sie 
leichter zu animieren seien. Ein weiterer Grund ist sicherlich auch, dass sie im Gegensatz zum 
Menschen nur bedingt den Gesetzen der Wahrscheinlichkeit unterworfen sind, und dass sich 
Menschen ihnen gegenüber überlegen fühlen. Außerdem lösen ihre Spontaneität und ihre 
physische Erscheinung Heiterkeit beim Publikum aus. 
 
                                                 
118
 zit. n. Schickel, Richard, 1997. S. 136. 
 82 
Ein nicht unwesentlicher Grund, weshalb man sich auf Tiere spezialisierte, ist sicherlich die 
Vermarktung. Plüschtiere von tierischen Disney-Figuren verkaufen sich fast wie von selbst. 
 
 
6.1. Realisierung der Vermenschlichung 
 
Wie aber wird nun die Vermenschlichung der Tierfiguren bei Disney verwirklicht? Wie bereits 
erwähnt, werden Charaktereigenschaften der Menschen auf die Tiere übertragen und Disney 
macht nichts anderes. Die Tiere nehmen verschiedene menschliche Verhaltensweisen und 
Eigenschaften an. Sie denken und fühlen, wie Menschen es tun. Außerdem werden sie mit 
menschlicher Gestik und Mimik ausgestattet, das heißt, sie rollen mit den Augen, nicken oder 
schütteln den Kopf, können lachen und weinen, etc. Die Tiere denken und fühlen also nicht nur 
wie Menschen, sie handeln auch genau wie sie es tun würden.  
 
Disney ist jedoch darauf bedacht, dass nicht alles „Tierische“ verschwindet. So bleiben trotz der 
Vermenschlichung spezifische tierische Eigenschaften erhalten. Dies lässt sich am besten an 
Beispielen aus den Filmen Dumbo und Schneewittchen zeigen: 
Als Dumbo seine Mutter im Käfig besucht, nimmt diese ihn mit dem Rüssel hoch und schaukelt 
ihn hin und her. Die Vermenschlichung wird hier durch die Gefühle der Figuren und die 
menschlichen Verhaltensweisen (Dumbo schmiegt sich an seine Mutter, seine Mutter streichelt 
ihn) erreicht. Andererseits wird sie durch eine typisch tierische Eigenschaft vermieden, nämlich 
durch den Rüssel, der als „Werkzeug der Liebeserklärung“119 dient. 
In Schneewittchen und die sieben Zwerge helfen die Waldtiere Schneewittchen beim Hausputz 
(Vermenschlichung). Doch auch hier wird die Vermenschlichung dadurch vermieden, dass sie 
ihren Körper verwenden und nur Arbeiten machen, die für sie passend sind: die Eichhörnchen 
wischen mit ihrem Schwanz Staub von Gegenständen, die Kleidung wird auf der Unterseite des 
Panzers der Schildkröte gewaschen, die Vögel pflücken mit ihren Schnäbeln Blumen, etc. 
Natürlich wird in Schneewittchen der Vermenschlichung auch durch die Tatsache, dass die 
Waldtiere nicht sprechen können entgegengewirkt. 
 
In den Disney Klassikern tragen vor allem auch die Kostüme zur Anthropomorphisierung bei. So 
trägt Mickey Mouse Handschuhe, Timotheus aus Dumbo trägt eine Uniform und Dumbo selbst 
trägt einen gelblich-grünen Hut. Ab den 1990er Jahren ist dieses Element der Vermenschlichung 
allerdings nur noch sehr selten zu finden, wie zum Beispiel bei Timon aus Der König der Löwen, 
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der zu seinem Hula-Tanz, der zur Ablenkung der Hyänen dienen soll, auch das passende Hula-
Röckchen trägt. 
 
Die Vermenschlichung wird natürlich auch vom Wiedererkennungseffekt begünstigt. So erinnern 
uns die Tiere auf Grund ihres Aussehens oder ihrer Stimme an bekannte Schauspieler (siehe auch 
Kapitel Synchronisation). Vor allem die tierischen lustigen Nebenfiguren erinnern den Zuschauer 
oftmals, vor allem wegen ihrer Slapstick-Einlagen, an bestimmte Personen aus der 
Stummfilmzeit. Gemeint sind hier vor allem Charlie Chaplin und Laurel und Hardy. Diese 
Assoziation kommt nicht von irgendwoher: 
Man könnte sagen, dass Walt Disney bis zu einem gewissen Grad sogar mitbeteiligt war am 
Untergang der Kurzfilm-Komödie, da Walt Disney begeistert an der Entwicklung des Tonfilms 
mitarbeitete. In der Stummfilmzeit erfreuten sich Charlie Chaplin, Buster Keaton und  Laurel 
und Hardy größter Beliebtheit, doch es wurden auch Kritikerstimmen laut, die Charlie Chaplin 
als vulgär bezeichneten. Disney übernahm die tänzerischen Bewegungen und das Timing der 
Stummfilm-Komödien. Eine gravierende Sache jedoch änderte er: seine Darsteller waren keine 
Menschen, sondern Tiere. Dadurch erschien vieles, was bei den menschlichen Schauspielern 
noch als boshaft, vulgär und grässlich bezeichnet wurde, plötzlich allerliebst.120 
 
Die Tiere erinnern uns jedoch nicht nur wegen ihrer Slapstick-Einlagen an die Personen der 
Stummfilmzeit, sondern auch auf Grund ihres Aussehens. Hier sind vor allem Laurel und Hardy, 
alias „Dick und Doof“ ein beliebtes Ziel. So erinnern uns die Mäuse aus Cinderella Jack und 
Karli allein durch ihr Aussehen an die beiden Komiker: eine Maus ist dünn, die andere dick. 
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Abbildung 13: Jack und Karli 
Abbildung 14: Laurel und 
Hardy 
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Die Mäuse aus Cinderella  sind jedoch nicht das einzige Beispiel. Auch in neuerer Zeit gibt es 
Figuren, die mit Laurel und Hardy in Verbindung gebracht werden können, so zum Beispiel Pech 
und Schwefel aus dem Film Hercules: Pech ist dick, Schwefel dünn: 
 
Männlein oder Weiblein? 
Eine Schwierigkeit bei der Vermenschlichung stellt das Geschlecht der Figuren / Tiere dar. Da 
Disney auf das saubere Image des Konzerns achtet, wird auf sexuelle Anspielungen, das heißt 
auch auf Geschlechtsteile der Tiere verzichtet. Es mussten also andere Wege gefunden werden, 
um weibliche und männliche Figuren, nicht nur akustisch – also durch ihre Stimmen – sondern 
auch optisch zu unterscheiden. Natürlich wird diese Unterscheidung nur bei Tieren 
vorgenommen, bei denen die Frage des Geschlechts entscheidend ist.  
 
In den 1940er Jahren war der Unterschied zwischen Männchen und Weibchen noch sehr extrem. 
Die Weibchen hatten einen helleren Teint, rote Bäcken, lange schwarze Wimpern und blaue 
Augen. Hier ein Beispiel aus Bambi, der zwar nicht zu den untersuchten Filmen gehört, wo 
jedoch der Unterschied am deutlichsten gezeigt werden kann: 
 
Abbildung 15: Pech und Schwefel 
Abbildung 16: Klopfer 
Abbildung 17: Klopfers Freundin Miss 
Bunny 
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In den 1990er Jahren wird diese Unterscheidung nicht mehr ganz so deutlich vollzogen: 
 
Erwachsene Löwen und Löwinnen stellen für die Zeichner natürlich kein Problem dar, da sich 
diese optisch klar voneinander unterscheiden. Bei den Junglöwen wird die Sache jedoch etwas 
komplizierter, da sich diese sehr ähneln.  
Wie auch am Bild zu erkennen, ist Simba eher dunkel, während Nala einen sehr hellen Teint hat. 
Simba hat braune Augen, Nala hat hellere, genauer gesagt, blaue Augen. Auch die Augenbrauen 
spielen hier eine entscheidende Rolle, um das Männliche in Simba hervorzubringen: Simba hat 
sehr dichte, buschige Augenbrauen, während Nalas Augenbrauen sehr dünn sind und nur aus 
Strichen bestehen (die meisten Frauen zupfen sich ja bekanntlich ihre Augenbrauen). Die kurzen 
Haare auf Simbas Kopf kennzeichnen schon seine spätere Mähne. Nala ist kahl. Simba hat also 
generell mehr Haare als Nala, was auch anhand der Schnurrbarthaare zu erkennen ist, die bei 
Nala gänzlich fehlen. Von der Statur und dem Körperbau unterscheiden sich Simba und Nala 
nicht voneinander. 
 
Auch an einem weiteren Beispiel aus Der König der Löwen wird der Unterschied zwischen 
Männchen und Weibchen deutlich, und zwar bei den Hyänen Shenzi, Banzai und Ed. 
Abbildung 18: Nala (links) und Simba (rechts) 
Abbildung 19: Shenzi (links oben), Ed (links unten) und 
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Hier unterscheidet sich Shenzi, das einzige Weibchen, nicht durch die Farbe ihres Fells von den 
anderen beiden. Sie haben alle denselben Teint. Shenzi ist jedoch die einzige Hyäne, die längere 
Haare hat – eine Art Frisur. Bei Banzai fallen seine wuchtigen Augenbrauen auf, er ist also 
„männlicher“ als der dümmliche Ed. Der auffälligste Unterschied ergibt sich jedoch durch die 
Mundpartie, die bei Banzai und Ed sehr dunkel ist, die sich bei Shenzi jedoch nicht von der 
Farbe ihres Felles unterscheidet. Diese dunkle Mundpartie stellt bei Banzai und Ed den Bart dar, 
deshalb sind auch Bartstoppeln zu sehen. Sie haben einen Dreitagebart, sind unrasiert und 
dreckig. Auch hier unterscheidet sich das Weibchen nicht durch ihre Statur von den anderen. 
 
 
Verniedlichung der Tiere 
Tiere werden in Disney-Filmen aber nicht nur vermenschlicht, sondern auch verniedlicht. So 
wurden sie im Laufe der Jahre immer rundlicher und ihre Augen wurden immer größer. Kurz 
gesagt, sie wurden einfach immer „süßer“. In Hercules macht sich Disney selbst über diese 
Verniedlichung lustig: 
 
Dieses Bild zeigt Pech und Schwefel, die sich als süße Waldtiere mit großen Augen verwandelt 
haben, um die Aufmerksamkeit Megs, die mit ängstlichem Gesicht durch einen dunklen Wald 
läuft, zu erlangen. Natürlich eine Anspielung auf die Waldszene in Schneewittchen.  Meg ist aber, 
anders als Schneewittchen, alles andere als gerührt und bezeichnet die beiden als „Stinktiere“.121 
Sie lässt sich nicht, wie viele Zuschauer, von den Tieren erweichen. 
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Abbildung 20: Pech und Schwefel als süße Tiere 
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Was bezweckt Disney aber mit dieser Verniedlichung? Vor allem geht es Disney natürlich 
darum, den Zuschauer zu rühren. Die niedlichen Tiere sollen den Zuschauer zum Lächeln 
bewegen und ihn vor Entzückung dahinschmelzen lassen. 
Tiere werden aber auch aus dramaturgischen Gründen eingesetzt. Sie sollen die Spannung aus 
furchterregenden Szenen herauszunehmen und den „ängstlichen“ Zuschauer beruhigen. Ein 
Beispiel hierfür sind die Waldtiere in Schneewittchen und die sieben Zwerge. Schneewittchen 
flüchtet durch den dunklen, bedrohlichen Wald und fällt weinend zu Boden. Plötzlich lichtet sich 
der Wald und verschieden Waldtiere erscheinen, die dem Zuschauer (und auch Schneewittchen) 
die Angst nehmen. 
 
Die Methode der Verniedlichung wurde von Disney in beinahe jedem Film eingesetzt, und  
 
„[...] es drängt sich der Verdacht auf, daß der Stil, in dem die Tiere gezeichnet wurden, auch die 
Dialoge zwischen ihnen bestimmte und die Situationen, in die sie gerieten. Niedlichkeit erzeugt 
Niedlichkeit.“122 
 
Die Tiere sind es auch, die als erste gefährliche Situationen erkennen können. Sie haben 
sozusagen ein Gespür für das Böse. So wissen die Waldtiere in Schneewittchen genau, dass sich 
hinter der alten Frau die böse Königin versteckt und versuchen Schneewittchen vor ihr zu 
warnen. In Arielle  ist es Erics Hund Max, der sofort erkennt, dass mit Vanessa, der Frau die Eric 
heiraten will, etwas nicht stimmt. 
 
 
Die Methode der Vermenschlichung sowie der Verniedlichung wurde sowohl in den klassischen 
Disney-Filmen der 30er/40er Jahre, in den Neoklassikern der 1990er, sowie auch in den 
Animationsfilmen der 2000er Jahre verwendet.  
Der einzige Film der ohne Vermenschlichung auskommt ist Die Unglaublichen. Hier ist sogar 
nur in einer Szene ein Tier, eine Katze, zu sehen, die von Mr. Incredible vom Baum geschüttelt 
wird. 
In Cars wurden zwar keine Tiere, dafür aber Autos vermenschlicht. Obwohl es sich hier um 
nicht-lebendige Objekte handelt, wird die Vermenschlichung nicht anders realisiert, als das bei 
den Tieren der Fall ist. 
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Mit Ratatouille, dem neuesten Disney/Pixar – Film kehrte Disney wieder zu seinen Anfängen 
zurück –sie vermenschlichten eine Maus, diesmal allerdings eine Ratte. Der Regisseur Brad Bird 
wehrt sich jedoch gegen den Vorwurf der Vermenschlichung. Seiner Meinung nach gibt es einen 
großen Unterschied zwischen Mickey Mouse und Remy (die Hauptfigur in Ratatouille): 
 
„Nehmen Sie beispielsweise Mickey Mouse. Die Figur hat nichts von einer Maus an sich, sie verhält 
sich wie ein Mensch, der ein wenig wie eine Maus aussieht. […] 
Mir erschien es wichtig zu zeigen, wie die Ratte in die Welt des Menschen vorstößt und wie sie sich 
dabei entwickelt. Dass sie unter Menschen auf zwei Beinen geht, unter ihresgleichen aber auf vier.123 
 
Brad Bird wollte keine Ratten, die kleine Menschen waren und auf zwei Beinen liefen. Doch 
wenn man sich den Film ansieht, sieht man sofort, dass die Ratte Remy genauso stark 
vermenschlicht wurde, wie alle anderen Tiere in Disney-Filmen. 
 
 
6.2. Tierklischees 
 
Nun soll untersucht werden, in wie fern sich Disney an Tierklischees bedient, wie zum Beispiel 
der hinterlistigen, bösen Schlange, dem schlauen Fuchs, dem treuen Hund etc.  
Auch Vergleiche zum Physiologus (und auch zu anderen Werken oder Kulturen) sollen hier 
hergestellt werden, um zu sehen ob und wie viel von diesem Werk heute noch präsent ist.  
Natürlich können hier nicht alle Tiere der untersuchten Filme behandelt werden, sondern nur 
jene, die deutlich charakterisiert werden, also der Elefant und die Maus (Dumbo), Fische 
allgemein, die Sirene (Arielle), der Löwe, die Hyäne und der Affe (Der König der Löwen). 
Im Anschluss an diese Tierklischees wird auch die Vermenschlichung der Autos in Cars 
analysiert und beobachtet, ob auch hier (Auto-)Klischees verwendet wurden. 
 
Der Elefant 
Im Buddhismus ist der Elefant Ausdruck von Mitleid, Liebe und Güte und auch in Afrika werden 
ihm Eigenschaften wie Edelmut, Freundlichkeit und Mitleid zugedacht. Weiters wird ihm 
nachgesagt, Enttäuschungen einfach wegzustecken.124 
Dies sind Ansichten, die sich bis zur heutigen Zeit auch in der westlichen Kultur durchgesetzt 
haben, denn auch wir assoziieren mit dem Elefanten vor allem Gutmütigkeit und Freundlichkeit. 
Analysiert man Dumbo nach diesen Kriterien, merkt man, dass all diese „Vorurteile“ zutreffen, 
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wenn auch nur auf Dumbo und seine Mutter. Die beiden werden definiert durch Freundlichkeit 
und (vor allem mütterlicher) Liebe. Auch wenn Dumbo ausgelacht und durch sein Clown-Dasein 
gedemütigt wird, versucht er doch, das Beste daraus zu machen, die Enttäuschungen 
wegzustecken und weiterzuleben. 
 
Ein interessanter Aspekt ist das oben erwähnte Mitleid. Weder Dumbo noch seine Mutter zeigen 
Mitleid, da sie es sind, die bemitleidet werden müssen. Auch die Elefantendamen zeigen sich 
nicht mitfühlend, sondern kennen nur Klatsch und Tratsch. Hier wird der Begriff des Mitleids 
also nicht an den Elefanten festgemacht, sondern auf den Zuschauer projiziert. Er ist derjenige, 
der für Dumbo und seine Mutter fühlt und mit ihnen leidet. 
 
Im Christentum wird der Elefant vor allem wegen seiner Keuschheit gerühmt. Wie bereits der 
Physiologus schreibt, spüren Elefanten kein sexuelles Verlangen: 
 
„In diesem Tier ist keine Begierde nach Vereinigung. Wenn es nun Junge zeugen will, geht es fort ins 
Morgenland, nahe dem Paradies. Dort aber ist ein Baum, Mandragora genannt, dorthin also geht das 
weibliche und das männliche Tier; und die Elephantin nimmt zuerst von dem Baum, und sogleich 
wird sie hitzig; dann gibt sie auch dem Männchen davon, und sie reizt ihn mit Neckerei so lange, bis 
auch er davon nimmt, und dann frißt er davon, und auch er wird hitzig und so vereinigt er sich mit ihr 
und sie wird trächtig.“125 
 
Diese keusche Sicht der Elefanten wurde auch von Disney, sei es bewusst oder unbewusst, 
übernommen. Im Film ist kein Elefantenmännchen zu sehen. Mrs. Jumbo wird ihr Baby vom 
Storch gebracht und so wird jegliche sexuelle Anspielung vermieden. Interessanterweise ist Mrs. 
Jumbo die letzte, die ihr Baby bekommt. Diese Tatsache könnte sich auf die lange Tragezeit (20 - 
22 Monate) der Elefanten beziehen – alle anderen Tiere tragen nicht so lange und bekommen ihr 
Kind früher. 
 
Weiters symbolisieren Elefanten Weisheit und gutes Gedächtnis. Wahrscheinlich werden sie auf 
Grund dieser Klugheit oft im Zirkus eingesetzt – sie sind kluge Tiere, die sich Anweisungen 
leicht merken können. Gutes Gedächtnis bedeutet aber auch, dass Elefanten nie vergessen, wer 
ihnen wann etwas zu Leide getan hat und sich zu einem späteren Zeitpunkt revanchieren. 
Elefanten sind also auch nachtragend, wie auch an Dumbo zu sehen, der am Ende die Tatsache, 
dass er fliegen kann ausnutzt, um den Clowns, dem Zirkusdirektor und den Elefanten eins 
auszuwischen. 
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Der mittelalterliche Naturkundler Konrad Megenberg war der Ansicht, dass Elefanten sich vor 
dem Geruch von Mäusen fürchteten.126 Ein Vorurteil, das bis heute besteht und mit dem auch 
Disney in Dumbo spielt: Timotheus nutzt diese Tatsache aus, um sich für Dumbo an den 
Elefantendamen zu rächen, welche sich auch gleich vor der Maus in Sicherheit bringen. Nur 
Dumbo fürchtet sich nicht vor der Maus Timotheus, ihm sind Äußerlichkeiten nicht wichtig, und 
die beiden werden Freunde. Diese merkwürdige Konstellation macht auch einen Teil des Witzes 
des Films aus: „The idea of having a mouse as Dumbo's pal is marvelous; in the film Dumbo 
follows Timothy around, holding his tiny tail in his trunk.“127 
 
Doch die Tiersymbolik kennt auch die negative Seiten des Elefanten. So schreibt der 
Physiologus, dass der Elefant mit seinem Rüssel alle anderen Tiere vernichten kann. Diese 
Tatsache stellt Disney in der Szene dar, als Mrs. Jumbo ihr Kind vor den gemeinen Menschen 
beschützen will. Nur mit harter Mühe und vereinten Kräften kann sie schließlich gebändigt 
werden. 
Dem Elefanten wird auch Schwerfälligkeit und Unsensibilität nachgesagt, zum Beispiel durch 
den Ausspruch „Wie ein Elefant im Porzellanladen“. Diese Unsensibilität wird in Dumbo von 
den Elefantendamen dargestellt, die Dumbo auf Grund seines Aussehens ausschließen und ihn 
mit ihrem Verhalten verletzen. 
 
Disney versammelt, sei es bewusst oder unbewusst, im Film Dumbo also sämtliche Klischees 
des Elefanten. Alle Vorurteile sind durch Beispiele aus dem Film zu belegen. 
 
 
Die Maus 
„Unsere Tastaturmaus beim PC unterstreicht die Symbolik: ein liebes quirliges Tierchen, 
intelligent und hilfreich.“128 Auch Timotheus, die Maus aus Dumbo ist quirlig: er ist flink, 
enthusiastisch und äußerst redselig. Er hilft Dumbo wo er nur kann, verhilft ihm zu einem 
Besuch seiner Mutter und macht ihn durch seine Intelligenz zum Star. Ohne Timotheus an seiner 
Seite wäre der kleine Dumbo so gut wie verloren. 
  
Die Psychologie sieht in Mäusen „ein Sinnbild für die Eigenintelligenz unseres 
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Unterbewusstseins“.129 Diese Eigenintelligenz des Unterbewusstseins hilft uns in schwierigen 
Situationen und kann auch als „flüchtige Intuition“130 bezeichnet werden. Interessanterweise gibt 
sich auch Timotheus in der 6. Sequenz als das Unterbewusstsein des Zirkusdirektors aus. Sein 
„Unbewusstsein“ liefert ihm den Höhepunkt für die  Elefantenpyramide: Dumbo auf der Spitze 
der Pyramide. Der Zirkusdirektor ahnt nichts von der Maus, sondern sieht seinen Plan als 
Eingebung seines Unterbewusstseins. 
 
Das Christentum allerdings sah oder sieht die Maus als Symbol des Teufels, da sie in der 
Dunkelheit wühlen und Seuchen und Krankheiten verbreiten.131 Diese negativen Seiten werden 
von Disney jedoch nicht aufgegriffen, weder bei Timotheus noch bei Mickey Mouse. Für Disney 
zählen nur die positiven Faktoren der Maus. 
 
 
Die Fische 
Die bekannteste indische Fabelsammlung, das Panchatantra, bringt Fische mit politischen 
Verhältnissen in Verbindung. Fische sind in der indischen Kultur eine Metapher für Anarchie: 
 
„Animals also serve as metaphors more broadly in Indian culture: the dominant metaphor, indeed 
cliché, for anarchy is the law of the fishes (matsyanyaya): the big fish eat the little fish.“132 
 
In Disneys Arielle, die Meerjungfrau wird das Gefressen-werden kleiner Fische durch große 
Fische zwar auch durch Fabius' Überlebenskampf mit dem Hai dargestellt, als Anarchie kann die 
Unterwasserwelt aber nicht definiert werden, da alle Meeresbewohner dem Meermann König 
Triton unterstehen. Bei Disney ist die Unterwasserwelt also ganz klar als Monarchie angelegt. 
Wie auch Clemens Zerling und Wolfgang Bauer schreiben, bieten Fische ein Bild für die „Masse 
der Untertanen.“133 Dieses Bild passt schon eher zum Film Arielle. 
 
Vergleicht man dazu den computeranimierten Film Findet Nemo ist dort die Anarchie der Fische 
schon eher sichtbar. Die kleineren Fische, in diesem Fall auch Nemos Mutter, werden von den 
größeren Fischen gefressen. Hier gibt es keinen Herrscher. 
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Weiters sind Fische in Indien auch Metaphern für alternatives Bewusstsein und es wird 
angenommen, dass Fische glücklich sind, da ja das Gegenteil nicht bewiesen werden kann.134 
Auch Clemens Zerling schreibt von der harmonischen Welt der Fische.135 In Arielle sind die 
Fische ohne jeden Zweifel glücklich, was vor allem durch das Lied „Unter dem Meer“ 
ausgedrückt wird. Sie wollen Arielle die Schönheit und Vorteile der Unterwasserwelt 
verdeutlichen. Kein anderer Ort würde sie glücklicher machen.  
 
Fische sind auch ein Zeichen des Christentums. Für Disney ist Religion ein wichtiges Thema 
und wird in viele Filme eingestreut. So wird beispielsweise Simbas Wanderung durch die Wüste 
(nachdem er von Scar weggejagt wurde), in Verbindung gebracht mit der biblischen Geschichte 
Moses und seiner Wanderung durch die Wüste.136 
 
Heute sehen wir Fische vor allem als Symbol des Wachstums und der Fortpflanzung, da sie dem 
Element Wasser entstammen. Diese Tatsache würde allerdings so gar nicht in sexfreie Zone von 
Disney passen, wäre da nicht Aristoteles gewesen, der die Eingeschlechtlichkeit der Fische 
bezeugte. So glaubte man noch lange, der Fisch würde sich selbst zeugen. Durch diese falsche 
Annahme wurde auch der Fisch zu einem Symbol der Keuschheit und durch das Element Wasser 
wurde er auch zum Symbol der Reinheit. Eigenschaften also, die perfekt zu Disneys Image 
passen. 
 
 
Die Sirene 
Betrachtet man Disneys Heldin Arielle würde man nie auf die Idee kommen, sie als Tier zu 
sehen. Allerdings zählt Arielle zu den Sirenen und diese Sirenen sind Teil jedes Buchs über 
Tiersymbolik. So steht im Physiologus folgendes geschrieben: 
 
„Die Sirenen sind todbringende Wesen im Meere. Aber wie die Musen selbst singen sie lieblich mit 
ihren Stimmen. Und die Vorüberfahrenden, wenn sie ihre Stimmen hören, stürzen sich selbst ins Meer 
und gehen zu Grunde. Die Gestalt haben sie halbteils, bis zum Nabel, eines Weibes, zur Hälfte aber 
haben sie die Gestalt eines Vogels.“137 
 
In der Beschreibung des Physiologus irritiert natürlich die Tatsache, dass die Sirenen halb Frau, 
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halb Vogel sind. Das Bild der Wassersirenen entsteht erst später, doch heute verbindet man 
Sirenen vor allem mit einem weiblichen Oberkörper und einem Fischunterleib, besser gesagt 
einer Flosse.138 
 
Die Stimme ist das Kapital der Sirenen, denn so locken sie ihre Opfer zu sich und in den Tod. Ihr 
Gesang ist einzigartig, so dass ihnen auch Odysseus nur entkommen konnte, indem er sich an 
den Schiffmast binden ließ und seine Gefährten (welche die Ohren mit Wachs verstopft hatten) 
nicht auf sein Flehen, ihn doch loszubinden, hörten. 
 
Auch Disney bedient sich dieser Legende der singenden Sirenen, welche sich natürlich auch 
hervorragend in den Musical-Stil Disneys einfügt. Auch Arielles Stimme ist sozusagen ihr 
Kapital, denn Prinz Eric verliebt sich nicht etwa auf Grund ihres Charakters oder ihres 
Aussehens in sie, sondern nur wegen ihrer Stimme. Er verfällt, sowie so viele andere Seemänner, 
der Sirene. Nur muss er nicht mit dem Tod dafür bezahlen, sondern wird mit der großen Liebe 
belohnt. Diese Tatsache ist natürlich der enorm große Unterschied zwischen den Sirenen der 
Fabeln und Arielle: Sirenen sind bösartig, Arielle natürlich nicht. Doch auch sie verführt Eric 
durch ihre Stimme und als Ursula ihr ihr größtes Kapital wegnimmt, scheint sie verloren. 
 
Heute wird das Wort Sirenen nicht mehr so häufig verwendet. Nun spricht man von 
Meerjungfrauen, welche in unserer Vorstellung jedoch nicht bös- sondern gutartig sind. Diese 
Vorstellung wurde natürlich von dem Märchen Die kleine Meerjungfrau von Hans Christian 
Andersen und Disneys Arielle, die Meerjungfrau entscheidend mitgeprägt. 
Fakt ist jedoch, dass Sirenen und Meerjungfrauen dieselben Wesen sind und das gleiche 
Aussehen besitzen. 
 
 
Der Löwe 
Der Löwe war und ist, auch in unserer heutigen Vorstellung, ohne Zweifel der König der Tiere. 
Diese Bezeichnung findet sich auch im Physiologus, in welchem die Macht und Bedeutung 
dieses Tieres auch durch die Tatsache verdeutlicht wird, dass er ganz zu Beginn des Werkes, als 
erstes Tier überhaupt, besprochen wird.  
Laut Physiologus hat der Löwe drei Eigenschaften, welche den Vergleich mit Christus zeigen139: 
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1. Der Löwe verwischt seine Spuren mit dem Schwanz, so dass kein Jäger ihn aufspüren kann. 
Auch Christus war unter den Menschen, verbarg es aber vor dem bösen Feind, dem Teufel. 
 
2. Wenn der Löwe schläft, bleiben seine Augen geöffnet. 
Christus ruhte im menschlichen Leib, wachte aber in seiner Göttlichkeit. 
 
3. Löwenwelpen werden tot geboren und erst am dritten Tag durch Ablecken von ihrem Vater 
erweckt. 
Auch Jesus Christus stand am dritten Tag von den Toten auf. 
 
Natürlich sind diese Vorstellungen heute längst überholt und nicht mehr gültig. So wurden diese 
drei Eigenschaften auch in Disneys Der König der Löwen nicht verwendet. Trotzdem gleicht der 
Film dem Physiologus in zwei bedeutenden Punkten: 
 
1.  Der Löwe ist der König der Tiere.  Diese Tatsache wird schon im Prolog des Films klar, als 
sich alle Tiere versammeln, um die Geburt ihres zukünftigen Königs zu feiern. Als man Mufasa, 
den König der Tiere und den König der Löwen, zum ersten Mal sieht, steht er prächtig, stark und 
erhaben auf einem Felsen, dem Königsfelsen. Schon durch dieses Bild wird seine Position 
verdeutlicht: er steht über allen anderen Tiere. 
 
2. Der Löwe wird gleichgesetzt mit dem Göttlichen. Mufasa erzählt Simba, dass die 
verstorbenen Könige im Himmel wachen: 
 
„Sie hoch zu den Sternen! Die großen Könige der Vergangenheit sehen von dort auf uns herab. [...] 
Und wenn du dich einsam fühlst, denk immer daran, dass diese Könige dir den Weg weisen werden. 
Und ich auch.“140 
 
Der Vergleich mit Gott ist auch in der 13. Sequenz des Films präsent, als Mufasa am Himmel 
erscheint und Simba klar macht, dass er seinen Platz im Kreislauf des Lebens als König  
einnehmen muss. 
 
„Compare this event to God's speaking, directly to Moses out of the burning bush. God reminds 
Moses of his ancestors and of his care for the oppressed people of Israel, and he sends Moses back to 
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Egypt to lead Israel (Genesis 3).“141 
 
Vor allem das Gebrüll des Löwen ist Ausdruck seiner Kraft, verdeutlicht seinen 
Herrschaftsanspruch und lässt alle anderen Tiere verstummen.142 Diese Tatsache wird auch von 
Disney in den Film eingebracht. Simba wird von den Hyänen und Scar wegen seines noch nicht 
vorhandenen Gebrülls veräppelt und übt kontinuierlich daran. Er weiß, dass ihn erst das Gebrüll 
zu einem richtigen Löwen, zu einem richtigen König, macht.  
 
Der Löwe symbolisiert Macht, Gerechtigkeit, Stärke auch Heldenmut und Tapferkeit.143 Mufasa 
steht für Gerechtigkeit ein. Er verdeutlicht Simba in der 3. Sequenz, wie wichtig es ist, alle 
Lebewesen zu respektieren, da alle Teil des ewigen Kreises des Lebens sind.  
Auch Heldenmut und Tapferkeit zeichnen Mufasa aus. Der einzige Grund, weshalb Simba sich 
zum Elefantenfriedhof begibt ist folgender: Er will seinem Vater beweisen, dass er genauso 
mutig ist, wie er. Sein Vater antwortet darauf: „Ich bin nur mutig, wenn ich es sein muss!“144 
 
Auch die Tatsache, dass sich die männlichen Löwen selten an der Jagd beteiligen wird in Der 
König der Löwen thematisiert. Die Löwen sind für das Regieren zuständig – die Löwinnen für 
die Beschaffung des Futters. Wie diese Verteilung unter Mufasas Herrschaft vonstatten geht ist 
im Film nicht zu sehen. Erst unter Scars Herrschaft wird deutlich, dass die Weibchen für die Jagd 
zuständig sind.  
 
Dem Löwen werden jedoch auch negative Eigenschaften zugeschrieben. So symbolisiert er unter 
den christlichen Lastern den Stolz.145 Eine Eigenschaft, die auch der kleine Simba besitzt. Er ist 
der zukünftige König und das macht er auch allen anderen klar. Sein Stolz und seine 
Selbstüberschätzung werden vor allem durch das Lied Ich will jetzt gleich König sein deutlich. 
Er sieht im König-Sein nur die Macht, die Äußerlichkeiten, nicht aber die Verantwortung:  
 
„Die lange Mähne ist ein Wunsch, den ich mir noch erfüll'. Bis dann trag' ich die Nase hoch und übe 
mein Gebrüll.“ 146 
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Doch auch die böse Figur Scars ist in der Tiersymbolik zu finden. Der Löwe wird nämlich nicht 
nur mit Gott vergleichen, sondern auch mit dem Gegenteil: dem Teufel. So warnt der erste 
Petrusbrief vor der schrecklichen Finsternis: „Euer Widersacher, der Teufel, geht umher wie ein 
brüllender Löwe, suchend, wen er verschlinge.“147 Der Löwe ist also auch Bild für die 
Unterwelt, die Hölle. 
Als Scar in Der König der Löwen die Herrschaft über das „Geweihte Land“ übernimmt ist es 
bald nicht mehr wieder zu erkennen. Aus dem blühenden, grünen, hellen Land wird eine braune, 
dürre, trostlose Landschaft ohne einen Lichtstrahl. Dieses Land ist gleichzusetzen mit der Hölle 
und der skrupellose, intrigante Scar ist der Teufel. 
 
Disney bedient sich hier also ausnahmslos der Tiersymbolik. Alle positiven und negativen  
Vorstellungen, die wir vom Löwen haben, werden in Der König der Löwen dargestellt. 
 
 
Die Hyäne 
Hyänen werden dem Tierklischee nach als bösartig, gemein und hinterlistig eingestuft. Eine 
Tatsache, die auch von Disney in Der König der Löwen übernommen wurde, indem die Hyänen 
auf die dunkle Seite gestellt werden. Sie sind Scars Anhänger und seine Handlanger, die die 
Drecksarbeiten für ihn erledigen. So wird ihnen in diesem Film auch Naivität angeheftet, da sie 
für Scar nur Mittel zum Zweck sind und am Ende des Films von ihm betrogen und verleumdet 
werden.  
 
Hyänen wird auch Feigheit und Geiz nachgesagt, da man fälschlicherweise davon ausging, dass 
sie ihre Beute nicht selbst erledigen, sondern sie anderen abjagen.148 In Der König der Löwen ist 
zwar nie zu sehen, wie die Hyänen jagen, Feigheit wird ihnen aber trotzdem angeheftet. Sie sind 
in der Lage es mit den Löwenjungen Simba und Nala aufzunehmen (obwohl sie es nicht mal 
schaffen diese zu erledigen), als jedoch Mufasa auftaucht, versuchen sie Ausreden zu erfinden 
und flüchten vor Angst. Sie stellen sich nicht dem Kampf mit Mufasa, obwohl sie zu dritt wären, 
Mufasa aber alleine. 
In der christlichen Symbolik sind Hyänen Sinnbild für den Teufel.149 So ist es im Disney-Film 
passend, dass sie auf Scars Seite stehen. 
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Im Physiologus wird die Hyäne als unrein bezeichnet. Weiters wurde von ihr behauptet, sie sei 
„mannweiblich, nämlich zu Zeiten männlichen, zu Zeiten weiblich“150. Ihr wurde 
Homosexualität nachgesagt, welches das Christentum ja bekanntlich als schändlich betrachtet. 
Auf den ersten Blick würde man natürlich sagen, dass Disney auf eine solche Anspielung 
verzichtet hat. Betrachtet man nur den fertigen Film, stimmt diese Annahme auch. Interessant 
wird es erst, betrachtet man die Synchronisation. Auch die Hyäne Shenzi hätte eigentlich von 
einem Mann gesprochen werden sollen, nämlich vom späteren Pumbaa-Sprecher Ernie 
Sabella.151 Auch Shenzi war also als männliche Hyäne angelegt. So wäre keine weibliche Hyäne 
im Film zu sehen gewesen. Erst als Whoopie Goldberg auftauchte, wurde Shenzi zur weiblichen 
Hyäne. Dem Aussehen der  Hyäne kann also sowohl eine männliche als auch eine weibliche 
Stimme zugeordnet werden. Eine unbewusste Anspielung auf die „Mannweiblichkeit“ der 
Hyäne? 
 
 
Der Affe 
Affen zeichnen sich unserer Annahme nach vor allem durch ihre Intelligenz aus, was auch nicht 
verwunderlich ist, da sie dem Menschen so nahe stehen, wie kein anderes Tier.  
So ist es auch kein Wunder, dass Disney die weiseste Figur des Films Der König der Löwen 
Rafiki, den Berater und Freund des Königs Mufasa, als Affen darstellt. Rafiki ist spirituell (er 
meditiert im Schneidersitz) und weiß die Spuren des Landes zu lesen: „[...] Rafiki represents the 
medicine man or shaman or priest. His job is to somehow „baptize“ the new cub with his 
blessing and to watch over him.“152 
So ist Rafiki derjenige, dem es gelingt, Simba wieder auf den rechten und richtigen Weg zu 
bringen.  
 
Doch Intelligenz ist nicht die einzige Assoziation die Affen bei uns Menschen hervorrufen. Sie 
werden auch häufig als amoralisch bezeichnet und deshalb in Verbindung zu menschlichen 
Kindern gebracht.153 Sie sind Spaßmacher und äußerst neugierig, was aber auch schnell in 
ungezügelter Frechheit und Gewaltausbrüchen enden kann.154  
Diese Tatsache stellt auch Disneys Der König der Löwen dar. Rafiki gelingt es zwar in Sequenz 
13 Simba klar zu machen, wer er ist und ihm eine Lehre zu erteilen, bewerkstelligt das aber 
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durch ziemlich ungewöhnliche und lästige Mittel. So nervt er Simba mit dem ständig 
wiederholendem Ausspruch „Ashante sana, squash banana“(einem Gesang afrikanischer 
Kinder), rennt vor ihm davon und schlägt Simba mit seinem Stock auf dem Kopf. Dies sind 
nervige und kindische Methoden, mit denen Rafiki allerdings sein Ziel, Simba umzustimmen, 
erreicht. 
 
 
Cars 
Im Film Cars wurden keine Tiere vermenschlicht, dafür aber Autos. Die Vorgehensweise ist 
dieselbe, nur wurde hier mit keinen Tierklischees gespielt, sondern mit „Autoklischees“, was die 
nachfolgende kurze Analyse zeigen soll. 
Sally, die Freundin Lightning McQueens, ist ein silberner Porsche. Jeder Zuschauer glaubt 
sofort, dass diese Sally eine Augenweide und eine Traumfrau sein muss,  denn schließlich ist 
auch der Porsche 911 das Traumauto beinahe jeden Mannes. 
 
Luigi ist Italiener und wie könnte ein Italiener besser dargestellt werden, als durch einen Fiat 500 
(Cinquecento).  
Bully, der Hippie, ist aus den 1960er Jahren übrig geblieben, und wird natürlich durch einen VW 
Bus dargestellt. Das praktischste Autos für die Festivals und Symbol der damaligen Zeit. 
Eltern, beziehungsweise verheiratete Paare, erkennt man im Film dadurch, dass sie Mini-Vans 
sind. Hier bezieht sich Disney auf das Vorurteil, dass sich Paare, sobald sie verheiratet sind und 
Kinder wollen, sofort einen Mini-Van zulegen, um mehr Platz zu haben. Es ist das perfekte 
Familienauto. 
Auch das Alter der Autos kann durch ihren Autotyp ausgedrückt werden, indem sie entweder 
Oldtimer oder moderne Autos sind. 
 
Dies waren nur einige wenige Beispiele aus dem Film, doch schon hier wird klar, dass man auf 
die Eigenschaften der Autos in Cars schon allein durch ihre Automarke schließen kann. Sie 
müssten nicht einmal reden und man wüsste sofort, dass Luigi Italiener und der VW Bus ein 
Hippie ist. Die Automarken wurden sorgfältig ausgewählt und nur solche verwendet, die auch 
nicht-auto-interessierte Zuschauer verstehen. 
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7. Wiederkehrende Themen 
 
Nachdem nun die auffälligsten stilistischen Charakteristika der Disney-Filme untersucht wurden, 
soll nun von den thematischen Schwerpunkten die Rede sein, die ja schließlich für den Erfolg 
der Disney-Filme mitverantwortlich sind.  
Disney-Filme sind überladen mit Themen und Werten, die den Zusehern vermitteln werden 
sollen.  
 
„Wir verfolgen nur ein Ziel, und das ist gute Unterhaltung. Wir versuchen, unseren Geschichten eine 
Art Pointe zu geben, das muß nicht unbedingt moralische Belehrung sein, aber doch ein 
lohnenswertes Thema.“155 
 
Während viele Themen und Werte „Eintagsfliegen“ sind, gibt es doch einige, die immer wieder 
vorkommen. Diese sollen nun genauer erläutert, und die einzelnen Filme dahingehend untersucht 
werden. 
 
 
7.1. Familie / Trennung von den Eltern 
 
Disney zeigt uns in all seinen Filmen, dass eine Familie, und die Liebe der Familie der höchste 
Wert überhaupt ist. Wie wichtig ein harmonisches Familienleben ist, lernte Walt Disney 
allerdings nicht von seiner eigenen Familie, sondern, wie könnte es anders sein, von den Tieren: 
„What I’ve learned from the animals [is] family devotion and parental care.“156 
 
Viele stören sich jedoch an der Tatsache, dass es in Disney-Filmen immer wieder zur Trennung 
von Eltern und Kindern kommt. Sie sehen darin einen Gegensatz zum propagandierten 
Familienleben. Bedenkt man jedoch, dass man immer erst weiß, was man an einer Sache oder 
bestimmten Menschen hat, wenn man sie verliert, bekommt diese Trennung der Eltern von den 
Kindern einen Sinn: Das Familienleben (die Eltern, die Kinder) soll nicht als selbstverständlich 
hingenommen werden. Familie ist das größte Glück und der höchste Wert überhaupt. 
 
Die Abwesenheit der Eltern, oder von einem Elternteil, ist natürlich ein Thema, das nicht von 
Disney selbst initiiert wurde. Dieses Motiv kommt auch in sehr vielen Märchen vor. Man denke 
nur an Hänsel und Gretel, Rapunzel oder Dornröschen. Disney hat sich lediglich an den schon 
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bestehenden Konventionen bedient. 
 
Obwohl Walt Disney dieses Thema der Trennung nicht selbst erfunden hat, ist es doch in 
gewisser Weise autobiographisch. Laut Reitberger verwendete Walt Disney das Thema der 
Trennung von den Eltern nicht, um den Wert der Familie hervorzuheben, sondern um seine 
eigene Kindheit aufzuarbeiten: 
 
„Vielleicht konnte Walt Disney nicht anders, vielleicht mußte er ein Kindheitstrauma aus seiner Zeit 
als Zeitungsjunge aufarbeiten. Die fehlende Liebe und Wärme seines Elternhauses versuchte er wohl 
durch ein fast manisches Festhalten an diesem Handlungsmuster – der Trennung von Eltern und Kind 
– zu bewältigen.“157 
 
Die untersuchten Filme sollen nun zeigen, ob die Trennung von den Eltern in jedem Film 
stattfindet, und wenn ja, wie diese Trennung vor sich geht. 
 
Schneewittchens Eltern werden im Film nicht erwähnt. Die Mutter ist wahrscheinlich schon vor 
Beginn des Films gestorben (ursprünglich sollte der Tod ihrer Mutter gezeigt werden, diese 
Szene wurde jedoch geschnitten), ihr Vater ist den gesamten Film über nicht zu sehen. Die Rolle 
der Mutter übernimmt eine „Stellvertreterin“ – die böse Stiefmutter. 
 
Dumbo wird von seiner Mutter getrennt, als sie versucht ihn zu beschützen, indem sie den 
Buben, die sich über Dumbos große Ohren lustig machen, den Hintern versohlt. Damit löst sie 
Panik unter den Zuschauern aus und die Pfleger sperren sie in einen Käfig - ohne Dumbo. Die 
beiden werden erst am Ende des Films wieder vereint. 
 
Arielle rebelliert gegen ihren Vater Triton. Sie entscheidet sich für ein Leben unter den 
Menschen, auch wenn das gleichzeitig ein Leben ohne ihren Vater bedeutet. 
 
Simbas Vater Mufasa fällt einem Racheplan seines Bruders Scar zum Opfer. Der Tod Mufasas 
wird, im Unterschied zum Tod von Bambis Mutter, der im „Off“ passiert, genau gezeigt. Simba 
muss den Tod seines Vaters hautnah miterleben, also soll es dem Zuseher genauso ergehen. 
Indem Simba das Land verlässt, weil ihn die Hyänen für den Tod seines Vaters verantwortlich 
machen, wird er auch von seiner Mutter getrennt. 
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Hercules wird seinen Eltern Zeus und Hera schon als Baby von Hades entrissen. Auf der Erde 
wächst er bei fürsorglichen Zieheltern auf, die er jedoch freiwillig verlässt, um herauszufinden, 
wer er wirklich ist. 
 
In The Incredibles findet keine Trennung von den Eltern statt, genauso wie in Cars. 
 
Wie diese Analyse gezeigt hat, kann die Trennung von den Eltern, beziehungsweise von einem 
Elternteil auf verschiedene Weisen stattfinden: 
• Die Eltern sind bereits tot, bevor die Handlung des Films einsetzt, wie beispielsweise in   
Schneewittchen. 
• Die Eltern, ein Elternteil, stirbt im Verlauf des Films, wie in Der König der Löwen 
• Eltern und Kinder sind örtlich voneinander getrennt, wie in Dumbo und Hercules. 
• Die Kinder entschließen sich selbst dazu, ihre Eltern zu verlassen, wie beispielsweise in 
Arielle und Hercules. Diese Art der Trennung findet nur ab einem gewissen Alter statt. 
Die Kinder sind reif genug, ihren eigenen Weg zu gehen und rebellieren gegen die Eltern. 
 
Wie Jack David Zipes bemerkt, findet diese Rebellion gegen die Eltern vor allem in Disney 
Comics, wie Donald Duck statt: 
 
„After rebelling against adult rule the children take over the authoritarian role of the male adult and 
his entire value system. Nothing is learned. There is simply an exchange of power and rule.“158 
 
Der Unterschied hierzu ist allerdings, dass Arielle nicht die Absicht besitzt, die Position ihres 
Vaters zu übernehmen. Wird in Disney-Filmen gegen die Eltern rebelliert, dann wollen die 
Figuren tatsächlich ihren eigenen Weg gehen und nicht die Funktion ihrer Eltern übernehmen.  
 
Wie reagieren nun aber die Kinder unter den Zuschauern, wenn sie direkt mit der Trennung von 
den Eltern konfrontiert werden? Laut Richard Schickel ist für Kinder nicht die Szene in der 
Dumbos Mutter „Amok“ läuft, die erschreckende, sondern die nachfolgende Szene, in der sich 
Mrs. Jumbo im Käfig befindet. Werden Kinder direkt mit dem Verlust der Eltern konfrontiert 
reagieren sie ängstlich, „ [...] denn Kinder genießen es in der Vorstellung, von den Erwachsenen 
unabhängig zu sein, während sie auf diesen Mangel im wirklichen Leben mit Panik 
reagieren.“159 
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Wie die Untersuchung zeigt, haben die computeranimierten Filme Die Unglaublichen und Cars 
die Trennung von den Eltern nicht mehr zum Thema. Diese Tatsache kann darauf zurückgeführt 
werden, dass in diesen Filmen die Hauptfiguren nicht mehr Kinder beziehungsweise Teenager 
sind, sondern Erwachsene.  
In Die Unglaublichen sind Bob und Helen Parr selbst Eltern und da sie die Hauptfiguren der 
Geschichte sind, kann man sie natürlich nicht sterben lassen. Genauso wenig ist es möglich den 
umgekehrten Weg zu gehen und Kinder sterben zu lassen – so etwas würde nicht zu Filmen 
passen, die vor allem für Kinder gemacht sind. Der Wert der Familie wird in diesem Film nicht 
durch die Trennung der Familie gezeigt, sondern durch das Gegenteil: den Zusammenhalt der 
Familie.  
Bob Parr ist zwar ein Superheld, hätte sich aber ohne die Hilfe seiner Familie nie aus der 
Gefangenschaft Syndroms befreien können.  
 
Die Unglaublichen ist einer der wenigen Filme, der die Thematik des Familienlebens auch direkt 
anspricht. Zu Beginn des Films ist Bob nicht zufrieden damit, „nur“ Familienvater zu sein. Er 
will mehr, er will wieder als Superheld arbeiten. Eine Tatsache, die seine Frau Helen nicht 
verstehen kann: 
 
Helen: „Es ist falsch, Bob. Deine Familie schon wieder zu entwurzeln, nur damit du deine Glanzzeit 
wieder erleben kannst, ist extrem falsch! 
Bob: Das ist doch besser als so zu tun, als hätte man sie nie erlebt. 
Helen: Ja, du hast was erlebt. Aber was du hier und jetzt erlebst, ist deine Familie, Bob. Und das 
versäumst du grade [...].160 
 
Erst am Ende des Films sieht Bob ein, dass das Familienleben wichtiger und spannender ist als 
seine Arbeit: 
 
„Es tut mir so Leid, es ist alles meine Schuld. Ich war ein schlechter Vater. Ich war vollkommen blind. 
Ich hatte solche Angst vergessen zu werden, dass ich euch alle vergessen habe. [...] Ich war so 
besessen von der Vergangenheit, dass ich, dass ich ... Ihr seid mein größtes Abenteuer und fast hätte 
ich es verpasst.“161 
 
In Die Unglaublichen wird der Wert der Familie also auf andere Weise und nicht durch die 
Trennung von Eltern und Kindern dargestellt. 
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Im Gegensatz dazu wird in Cars das Thema Familie völlig ausgeblendet. Für den Film ist es 
unerheblich, wer Eltern der Hauptfigur sind. Dieser Film zeigt nicht den Wert der Familie, 
sondern hält sich nur an den Wert der Freundschaft. Erst als Lightning die Autos der Stadt 
Radiator Springs kennen lernt, lernt er Freundschaft zu schätzen.  
Freundschaft spielt natürlich nicht nur in Cars eine Rolle, sondern die Helden der Filme besitzen 
in jedem Film Freunde, ohne die sie ihr Ziel nie erreichen würden. 
 
Das Thema der Trennung von den Eltern ist in den Klassikern der 1930er/40er Jahre sowie in 
den Neoklassikern der 1990er Jahre präsent, wird allerdings in den computeranimierten Filmen 
etwas vernachlässigt. In Die Unglaublichen wird der Wert der Familie, wie zu sehen war, auf 
andere Weise, nämlich durch den Zusammenhalt der Familie dargestellt und im Film auch direkt 
angesprochen. 
 
 
7.1.1. Abwandlung der Elternfiguren 
 
Eltern werden in Disney-Filmen generell als liebevoll und fürsorglich dargestellt. 
Komplikationen erfolgen jedoch, wenn Disney eine Geschichte adaptiert, in der die Eltern das 
genaue Gegenteil verkörpern, wie im Falle Hercules: 
Zeus und Hera kümmern sich in der Disney-Version von Hercules rührend um den kleinen Gott. 
Sie sind glückliche, einander liebende, fürsorgliche Eltern, die alles tun würden, um Hercules zu 
beschützen. Die griechische Mythologie zeichnet jedoch ein anderes Bild von Zeus und Hera: 
In der eigentlichen Geschichte ist Herkules (Herakles) der Sohn von Zeus und einer Sterblichen 
namens Alkmene: „Jupiter [Zeus] tricks her [Alkmene] into sex by appearing disguised as her 
fiancé, Amphitryon, returning from war.“162 Als der wirkliche Amphitryon zurückkehrt, wird der 
Betrug aufgedeckt, doch es ist zu spät: Alkmene trägt bereits das Kind von Zeus in sich. Als 
Alkmene mit Amphitryon schläft, wird Herkules’ sterblicher Zwillingsbruder Iphikles gezeugt. 
 
In der griechischen Mythologie ist Zeus also ein Ehebrecher der es mit der Treue nicht so genau 
nimmt. Um die sterblichen Frauen zu verführen, sind ihm alle auch noch so schäbigen Mittel 
recht.  
Im Disney-Film wird er als liebender Familienvater dargestellt, der seine Frau abgöttisch liebt 
und nie auf die Idee kommen würde, eine andere Frau auch nur anzusehen. 
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Doch auch Hera war keinesfalls die liebende Mutter. Sie war eher die böse Stiefmutter á la 
Schneewittchen. In der griechischen Mythologie wird sie als rachsüchtig beschrieben, was sich 
als richtig herausstellt, wenn man die Herkules-Geschichte betrachtet: 
Als Hera vom Ehebruch ihres Ehemannes Zeus erfährt, leitet sie sofort einen Rachefeldzug 
gegen Alkmene ein – nicht gegen Zeus, der es eigentlich verdient hätte. Hera sendet die Göttin 
der Geburt zu Alkmene, um ihr die Entbindung zu erschweren:  
 
„The goddess waits outside Alcmena’s chamber with her hands clasped together performing an act of 
sympathetic magic – as long as her hands remain together no child will enter the world.163 
 
Alkmene liegt daraufhin sieben Tage und Nächte in den Wehen und erleidet höllische Qualen. 
Erst als die Hebamme die Göttin mit den zusammengepressten Händen bemerkt, erkennt sie was 
los ist. Sie stürmt aus dem Zimmer und verkündet die Botschaft, dass Alkmene letztendlich ihr 
Kind entbunden hat. Die Göttin ist so erstaunt über die Nachricht der Hebamme, dass sie ihre 
Hände öffnet, und Hercules und Iphikles geboren werden. 
Als Hera davon erfährt ist sie fürchterlich erbost und verwandelt die Hebamme in ein Wiesel. 
 
Auch in der Disney Version tauchen Alkmene und Amphitryon auf, hier jedoch als Hercules’ 
Zieheltern. Sie finden den kleinen, vermeintlich ausgesetzten Hercules und sind ihm von diesem 
Zeitpunkt an liebevolle Eltern. 
 
Doch auch Herkules bleibt von Heras Rachefeldzug nicht verschont: Aus Eifersucht sendet Hera 
Schlangen zu Herkules, um ihn in der Wiege zu töten. Doch Herkules tötet die Schlangen und 
zeigt somit schon als Baby seine unglaubliche Stärke. 
Herkules würde aber nie Unsterblichkeit erlangen, solange er nicht, wie all die anderen Götter, 
von Heras Brust getrunken hat. Als Hera schläft, gelingt es ihm für einen kurzen Moment an 
ihrer Brust zu saugen. Als er sie jedoch beißt, erwacht Hera und schleudert ihn weg. 
Auch als Herkules erwachsen ist, hat Hera ihm noch nicht verziehen. Nachdem Herkules Megara 
geheiratet hat, straft sie ihn mit Wahnsinn, woraufhin Herkules seine Frau und seine Kinder tötet. 
Somit zerstört er alles, was ihm jemals wichtig war – und die Schuld daran trägt seine 
Stiefmutter Hera. 
 
In der Disney-Version ist Hera Hercules’ leibliche Mutter. Alle ihre Gräueltaten werden auf 
Hades, den Gott der Unterwelt übertragen. So ist beispielsweise nicht Hera diejenige, die 
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Schlangen zu Hercules sendet, sondern Hades' Handlanger Pech und Schwefel verwandeln sich 
in die besagten Schlangen. 
 
Um die perfekten Eltern darzustellen, geht Disney also sogar soweit, Originaltexte grundlegend 
zu verändern. Bedenkt man, dass die Disney-Filme meistens bekannter sind als die 
Originalfassungen der Märchen, beziehungsweise in diesem Fall der Mythologie, könnte diese 
Tatsache Konsequenzen mit sich bringen. Kinder, die den Film Hercules sehen, sind noch zu 
jung um die Richtigkeit der Geschichte zu hinterfragen. Sie nehmen die Handlung des Disney-
Films als bare Münze.  
Aus diesem Grund wurde Disney oft vorgeworfen, Kinder zu manipulieren, ihnen falsche 
moralische Botschaften und  Informationen zu liefern. Hier wird Disney allerdings eine zu große 
Verantwortung übertragen, denn Disney beziehungsweise Disney-Filme sind ja nicht die 
einzigen Faktoren, die zur moralischen Entwicklung und zur Bildung eines Kindes beitragen. 
Wenn ein Kind einen Disney-Film sieht, heißt das doch nicht, dass es alles, was es in der Schule, 
von den Eltern oder in Interaktionen mit anderen Menschen gelernt hat, vergisst: 
 
„[…] it is possible for negative messages to be overridden by other influences in a child’s life, as long 
as those other influences are both positive and strong.“164 
 
 
7.2. Individualismus 
 
Individualismus ist das nächste Thema, das jedem Disney-Film eingeschrieben ist, 
beziehungsweise eingeschrieben zu sein scheint. Ob es tatsächlich so ist, und wie dieser 
Individualismus dargestellt wird, soll nun gezeigt werden. 
 
Individualismus ist ein Wert, der vor allem in Amerika groß geschrieben wird. In Amerika zählt 
der einzelne Mensch mehr als das Team. Man braucht nur einen Blick auf das Starsystem in 
Amerika zu werfen, und schon erkennt man, dass in diesem Land individueller Erfolg mehr zählt 
als vieles andere. Der Einzelne zählt mehr als die Gruppe. Freiheit und Individualität sind 
sozusagen Schlagworte des amerikanischen Volkes. 
„Vom Tellerwäscher zum Millionär“ bezeichnet diesen amerikanischen Traum vom individuellen 
Erfolg und Walt Disney selbst ist die Verkörperung dieses Traums. Seine Familie stammte aus 
der Mittelklasse. Als Kind musste er für seinen Vater selbst bei eisiger Kälte um halb vier 
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aufstehen, um Zeitungen auszutragen. Eine Arbeit für die er nicht einmal bezahlt wurde. 
Trotzdem hat es dieser Mann geschafft, einen der größten Konzerne der Welt aufzubauen. Walt 
Disney ließ das Volk  wissen, dass er einer von ihnen, der Mittelschicht war, und dass seine 
Filme für die Mittelschicht gemacht wurden. Seine Ideale sollten folgendes bewirken: „They 
should „make every American stand up and cheer for our American way of life“.165 
 
Der individuelle Erfolg Disneys hatte jedoch auch Schattenseiten für seine Mitarbeiter, deren 
Namen und Arbeiten hinter dem Namen „Walt Disney“ versteckt blieben. Genauer gesagt, die 
ersten Produktionen des Studios gingen sogar so weit, nur den Namen „Walt Disney“ zu 
erwähnen.  
 
„ […] Disney typically grabbed most of the glory for himself, not even giving credit to animators in 
early productions […]. It also helped that the Walt Disney story fit so well the American dream of 
individual success.”166 
 
Während sich Disney in den Comics mit der Mittelschicht dadurch identifiziert, dass auch 
Mickey Mouse, Donald Duck etc. aus jener stammen, wurde für die Filme ein anderer Weg 
gesucht, da hier die meisten Hauptfiguren Disneys aus der Oberschicht stammen 
beziehungsweise aristokratischer Herkunft sind: Schneewittchen ist Prinzessin, Arielle ist die 
Tochter König Tritons, Simba entstammt der königlichen Familie und Hercules ist sogar ein 
(Halb)Gott.  
Da es für Disney aber wichtig war, den amerikanischen Traum der Mittelschicht, den Traum von  
Individualität darzustellen, wurden die Helden und Heldinnen mit bestimmten Eigenschaften 
oder Äußerlichkeiten bedacht, welche sie von den anderen Figuren des Films unterscheiden. Sie 
sind „irgendwie anders“ und gelten deshalb als Außenseiter. 
Nun soll untersucht werden, durch welche Faktoren dieses „Außenseiter-Dasein“, die 
Individualität hervorgerufen wird: 
 
1. Örtliche Abgrenzung 
So ergeht es zum Beispiel Schneewittchen, die dem Jäger zwar entkommen kann, ab diesem 
Zeitpunkt jedoch in einer Hütte im Wald leben muss, um nicht von ihrer bösen Stiefmutter 
gefunden zu werden.  
Genau wie Schneewittchen, wird auch Simba vom Antagonisten der Geschichte aus seinem 
vertrauten Umfeld vertrieben, wandert durch die Wüste und führt fortan ein sorgloses Leben im 
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Dschungel.  
Schneewittchen und Simba erleiden dasselbe Schicksal. Sie werden aus ihrer Heimat vertrieben 
und  beginnen ein neues Leben  abseits der Zivilisation. Der Unterschied zwischen den beiden 
findet sich im Grund des „Nicht-Zurückkehren-Könnens“: Schneewittchen kann nicht auf ihr 
Schloss zurückkehren, da sie dort der sichere Tod erwartet, während Simba von Schuldgefühlen 
geplagt wird und nicht zurückkehren will, da er Angst hat, sich der Vergangenheit zu stellen. 
 
2. Aussehen 
Die Hauptfiguren unterschieden sich durch ihre äußere Erscheinung von den anderen und 
obwohl es ihr Wunsch ist zur Gruppe zu gehören, werden sie auf Grund ihres Aussehens 
ausgeschlossen. 
Dumbo wird nicht in die Gemeinschaft der Elefanten aufgenommen, da seine Ohren zu groß 
sind. Er wird von den Elefantendamen ausgelacht und verspottet. Auf Grund seiner Ohren wird 
er zum Verlierer abgestempelt und muss sogar als Clown arbeiten – eine gesellschaftliche 
Erniedrigung. Steven Watts sieht im Außenseiter-Dasein Dumbos sogar eine soziale und 
politische Allegorie: 
 
„Dumbo not only tugged at the heartstrings, but stirred a sense of justice. This little movie embodied 
Disney’s social values, and its little hero epitomized his long list of populist protagonists from the 
1930s: the virtuous, defenseless underdog who struggles against arbitrary forces, bucks up his 
courage, finds his way to productive work, and ultimately joins with other marginalized figures to 
overcome their oppressors. His story was a social and political allegory for Depression-era 
America.”167 
 
Dass diese Individualität vor allem auch ihre guten Seiten hat, zeigt sich am Ende des Films, als 
Dumbo bemerkt, dass seine Ohren zum Fliegen bestens geeignet sind und er stolz darauf sein 
kann. Es ist nicht immer von Vorteil, zur Gemeinschaft zu gehören, so zu sein, wie die anderen. 
Die Gruppe (der Elefantendamen) hat verloren – die Individualität (Dumbo) hat gesiegt. 
 
3. Einstellung 
In diesem Fall erkennen die Hauptfiguren selbst, dass sie andere Vorstellungen, Wünsche und 
Träume haben, als die Figuren in ihrem Umfeld. Im Gegensatz zu den Personen, deren 
Individualität durch das Aussehen hervorgerufen wird, wollen diese Figuren nicht zur Gruppe 
gehören, obwohl sie es könnten. Sie grenzen sich auf Grund ihrer Einstellung von den anderen 
ab. Diese Figuren haben sich bewusst für ein Leben als Außenseiter entschieden. 
                                                 
167
 Watts, Steven, 2001. S. 90. 
 108 
Dass sich Arielle von ihren Schwestern unterscheidet, wird schon zu Beginn des Films klar, als 
sie als einzige nicht beim Konzert ihres Vaters erscheint: 
 
„However, even though they [Arielle's sisters] have different hairstyles, etc., it's very hard to tell them 
apart – presumably deliberately, for it is part of the performance that they should display as much 
fixedly grinning individuality as a troupe of synchronized swimmers. Their artificiality is starkly 
contrasted with Ariel's naturalness.“168 
 
Grant verweist hier also auch auf den optischen Unterschied zwischen Arielle und ihren 
Schwestern. Diese Äußerlichkeit soll jedoch nur die Tatsache verdeutlichen, wie sehr sich Arielle 
durch ihre Einstellung von ihren Schwestern unterscheidet. Sie hält sich, im Gegensatz zu ihren 
Schwestern, nicht an Tritons Regeln. Arielle ist fasziniert von der Welt der Menschen und ihr 
größter Wunsch ist es, selbst einer zu werden. Sie weiß jedoch, dass niemand aus ihrer Familie 
ihren Traum verstehen würde und grenzt sich von ihnen ab.  
 
Zu dieser Kategorie können auch sämtliche Antagonisten der Filme gezählt werden, denn auch 
sie haben sich bewusst für ein Leben als Außenseiter entschieden. Sie streben nach Macht und 
um ihr Ziel zu erreichen sind sie bereit alles, was ihnen im Weg steht, zu vernichten. Ihre Pläne 
und Einstellungen sind eine bewusste Entscheidung und unterscheiden sie von den guten Figuren 
der Geschichte. 
 
4. Profession 
Die Hauptfiguren können sich auch durch ihren Beruf, ihre Profession (hervorgerufen durch 
spezielle Fähigkeiten) von den anderen Figuren der Geschichte unterscheiden. Ist dies der Fall, 
ist dieser Beruf der Auslöser und Vorantreiber der gesamten Geschichte, sowie beispielsweise in   
Die  Unglaublichen  und Cars. 
Die Familie Parr aus Die Unglaublichen sind allesamt Superhelden. Da Superhelden von der 
Gesellschaft jedoch nicht mehr gewünscht werden, müssen sie ihre wahre Identität verbergen 
und versuchen, ein normales Leben zu führen, was ihnen nicht gelingt. So muss Bob Parr seine 
Kraft verbergen, Helen ihre Elastizität, Violetta ihre Fähigkeit sich unsichtbar zu machen und 
Flash ist zu schnell, um Sport ausüben zu dürfen. 
 
Im Film wird das Thema Individualität direkt angesprochen. So diskutieren Helen und ihr Sohn 
Flash darüber, was es heißt, etwas Besonderes zu sein: 
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Helen: Im Moment Liebling, will die Welt doch nur, dass wir uns anpassen, und um uns anzupassen, 
müssen wir wie alle anderen sein. 
Flash: Aber Dad sagt, dass wir uns wegen unserer Superkräfte nicht schämen sollen. Sie machen uns 
zu was Besonderem! 
Helen: Jeder ist was Besonderes, Flash. 
Flash: Mit anderen Worten: Niemand ist was Besonderes.169 
 
Flashs letzter Satz „Niemand ist was Besonderes“ macht deutlich, wie wichtig Individualität (für 
Disney-Filme) ist, und dass „normal“ zu sein, langweilig ist. 
 
Auch Lightning McQueen aus Cars zählt zu den Figuren, die sich auf Grund ihrer Profession, 
ihrer Fähigkeiten von den anderen unterscheiden. Er ist Rennfahrer, beziehungsweise ein 
Rennauto, und damit ein Star, der von der Menge bejubelt wird. Diese Tatsache prägt natürlich 
im weiteren Verlauf auch seine Einstellung: Als Rennauto fühlt er sich den anderen überlegen, ist 
großspurig und eingebildet.  
 
 
Resümee 
In der Untersuchung wurden die Filme beziehungsweise die Hauptfiguren in vier Kategorien 
eingeteilt. Natürlich lassen sich einige Figuren nicht konkret typisieren, sondern fallen unter 
mehrere Punkte, wie am Beispiel Hercules zu sehen. Auch Arielle unterscheidet sich von ihren 
Schwestern sowohl durch ihre Einstellung, wie auch durch ihr Aussehen und später natürlich 
durch die örtliche Abgrenzung. Die Figuren wurden den Kategorien so zugeteilt, dass sich aus 
dieser Individualität auch der Verlauf der weiteren Handlung ergibt. So ist in Arielle 
beispielsweise nicht das Aussehen der Hauptfigur von Bedeutung, sondern ihre Einstellung, und 
Lightning McQueen aus Cars wäre nie so überheblich geworden, hätte er nicht den Beruf des 
Rennautos ergriffen. 
 
Auffällig ist, dass auch das Thema der Individualität, genauso wie das vorher untersuchte Thema 
der Familie, in Die Unglaublichen direkt angesprochen wird. Hier wird die Individualität zum 
Thema – nur wer anders ist, ist etwas Besonderes. 
 
Diese Analyse hat gezeigt, dass das Thema der Individualität jedem einzelnen Disney-Film 
eingeschrieben ist. Während die klassischen Disney-Filme, sowie die Neoklassiker, noch viele 
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unterschiedliche Arten des „Andersseins“ aufzeigen, kann in den computeranimierten Filmen der 
2000er Jahre eine Tendenz in Richtung Profession festgestellt werden, zu sehen an den 
Beispielen  Die Unglaublichen und Cars. Diese Tatsache könnte natürlich auch als Zufall 
abgetan werden, würde nicht der letzte animierte Disney/Pixar Film diese These bestätigen. In 
Ratatouille unterscheidet sich die Ratte Remy von seinen Artgenossen, durch seinen Beruf: Er 
kann alle Zutaten eines Gerichts „erschmecken“ und schlägt eine Laufbahn als Koch ein. 
 
 
7.3. Stadt vs. Land 
 
Wie bereits erwähnt, lebte Walt Disney als er vier Jahre alt war, mit seiner Familie auf einer 
Farm in der Kleinstadt Marceline. Obwohl er nur dreieinhalb Jahre dort lebte, hatten diese 
wenigen Jahre besonderen Einfluss auf seine spätere Einstellung und sein Wertesystem. Eine 
Entwicklung, die von diesen Jahren begünstigt wurde, ist die bereits thematisierte 
Vermenschlichung der Tiere. Doch mit Marceline nahm auch eine weitere Entwicklung ihren 
Anfang: die harmonische Darstellung des ländlichen Lebens, die in beinahe jedem Disney-Film 
Einzug hält.  
 
Walt Disney selbst liebte das Landleben: 
 
„I feel so sorry for people who live in cities all their lives and … don’t have a little home town. I’m 
glad my dad picked out a little town where he could have a farm, because those years that we spent 
here have been memorable years.”170 
 
Diese Vorliebe für das ländliche Leben beeinflusste in weiterer Folge auch seine Arbeit. In 
seinen ersten Filmen wie Schneewittchen und die sieben Zwerge oder Dumbo zeigt er den 
Zuschauern Bilder der Sehnsucht - das harmonische und verspielte Leben, das nur auf dem Land 
erreicht werden kann. Diese „vereinfachte, rosarot gefärbte Version des kleinstädtischen und 
ländlichen Amerika“171 beherrscht die Filme der 30er und 40er Jahre.  
 
Keine der Hauptfiguren in den klassischen Disney-Filmen lebt in einer Großstadt. 
Schneewittchen lebt in einer Hütte im Wald bei den sieben Zwergen. Dieser Ort bietet ihr alles, 
wonach sie sich sehnt: Harmonie und Sicherheit. Dumbo führt ein typisches Wanderleben. Die 
Schönheit der Landschaft wird dem Zuschauer vor allem durch den Zug Casey Jr. nähergebracht, 
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der die Zirkusleute und Tiere von einem Ort zum anderen bringt. 
 
Das idyllische Landleben aus Schneewittchen und Dumbo wird auch in den Neoklassikern 
weitergeführt. In Arielle wird das glückliche Leben am Land vor allem in der 17. Sequenz 
sichtbar, als Prinz Eric Arielle sein Königreich zeigt. Ihre Kutschenfahrt führt sie vom 
königlichen Schloss auf den Marktplatz der Kleinstadt. Diese Kleinstadt liegt am Meer und ist 
auf einem Hügel errichtet. Die Leute am Marktplatz zeichnen sich durch Fröhlichkeit und 
Freundlichkeit aus, es wird Kasperltheater gespielt und getanzt. Der weitere Weg führt sie durch 
die hügelige Landschaft, durch einen Wald, bis hin zu einem See, auf dem die beiden eine 
idyllische Bootsfahrt machen, (am Anfang) nur vom Zirpen der Grillen begleitet.  
 
In der Darstellung der Landschaft in Arielle sind also sämtliche Schönheiten der Natur 
versammelt: das Meer, der See, das Bergland und der Wald.  
 
Wird in den Neoklassikern eine Großstadt dargestellt, wie das zum Beispiel in Hercules der Fall 
ist, wird diese meist als Ort des Verfalls bezeichnet. Annalee R. Ward beschreibt die Darstellung 
der Stadt Theben in Hercules folgendermaßen: 
 
„A good example of this is the stereotyped city of Thebes, metaphorically referred to as the “Big 
Olive.” It’s portrayed as a dangerous place, full of creeps, crazies and crime. One man steps up, opens 
his cape, and says: “Do ya wanna buy a sundial?” Another dressed only in a barrel pronounces, “The 
end is coming.” Phil warns Herc not to make eye contact with anyone. This “Big Olive” is a bleak 
place without a hero, but Herc is here to rescue it. What picture does that leave of today’s “Big 
Apple”, New York City? Is Disney suggesting that it needs a hero?”172 
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Abbildung  21: Arielles romantische Bootsfahrt 
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Will Disney den Zuschauern vermitteln, dass New York einen Helden braucht und gerettet 
werden muss? Wenn ja, ist dies eine Botschaft, die nur englischsprachige Zuschauer verstehen, 
da in der deutschen Synchronisation der Begriff „Big Olive“ nicht verwendet wird.  
Hier ist es ein anderes Sprichwort, welches Disneys Ansicht über Großstädte verdeutlicht: 
 
Hercules: Ist das alles eine Stadt? 
Phil: Eine Stadt mit Millionen von Problemen. Wie sagt man so schön: Theben erleben und sterben. 
Wenn du's hier schafftst, dann schaffst du es überall!173 
 
„Theben erleben und sterben“ könnte man natürlich aus so auslegen: Hat man Theben gesehen, 
kann man ruhig sterben, denn etwas Schöneres wird man nicht zu sehen bekommen. Phils 
Aussage hat aber eine ganz andere Bedeutung: In Theben ist es so gefährlich, dass du um dein 
Leben bangen musst. 
 
Auch in Die Unglaublichen wird das Leben in einer Großstadt charakterisiert: die Stadt 
Metroville wird beherrscht von Dieben und Bösewichten. Nur durch diese Tatsache haben 
Superhelden wie Mr. Incredible und Elastigirl überhaupt einen Job. Als die beiden heiraten und 
eine Familie gründen, leben sie in der Vorstadt. Ist diese Wohnsituation nicht bezeichnend dafür, 
wo Verbrechen und wo Idylle herrscht? Helen und Bob wollen ihre Kinder nicht in einer 
Großstadt aufziehen – dort ist es zu gefährlich. 
                                                 
173
  Hercules. Regie: John Musker und Ron Clements. Drehbuch: John Musker und Ron Clements. USA: Walt 
Disney Pictures, 1997. Fassung: DVD-Kaufvideo.  Special Collection. Buena Vista Home Entertainment GmbH, 
2002, 37'. 
Abbildung 22: In Theben lauert das Böse an jeder Ecke 
 113 
In Cars wird der Unterschied zwischen Großstadt und Land am deutlichsten vermittelt. 
Lightning McQueens Lebensinhalt ist es, Rennen zu fahren und so etwas geht nur in einer 
Großstadt. Zwar wird im Film nie direkt erwähnt, dass er in einer Großstadt lebt, es wird 
allerdings anhand seiner anfänglichen Haltung gegenüber Radiator Springs deutlich.   
Als Lightning von der Strecke abkommt, landet er in Radiator Springs, einem trostlosen, 
verfallenen, kleinen Ort, welcher von Lightning als „Provinzkaff“ bezeichnet wird. Diese 
Kleinstadt lehrt ihm jedoch, was Zusammenhalt und Freundschaft bedeutet. Außerdem lernt er 
auf einer Spazierfahrt mit Sally die Schönheit der Natur kennen, die in seinem bisherigen Leben 
in der Großstadt nie eine Rolle gespielt hat. Das ländliche Leben bietet einem Ruhe und 
Harmonie. Hier kann man auch einmal eine Pause einlegen. Die Großstadt wird beherrscht von 
Hektik. Niemand nimmt sich Zeit, etwas Schönes zu bewundern oder anderen zu helfen. Diese 
Tatsache wird auch dadurch verdeutlicht, dass Lightning in seinem Leben als Rennfahrer keine 
Freunde hat. Erst in der Kleinstadt Radiator Springs wird Lightning McQueen bewusst, was im 
Leben wirklich zählt und am Ende entschließt er sich, dort zu leben. 
Auch hier ist es also wieder ein computeranimierter Film, diesmal allerdings Cars und nicht Die 
Unglaublichen, der das Thema, hier Stadt vs. Land, am direktesten anspricht und am besten 
verdeutlicht. Und das, obwohl im gesamten Film keine Großstadt gezeigt wird. Es wird lediglich 
dargestellt, welche Vorteile das Landleben bereithält. Über das Leben in einer Großstadt wird nur 
gesprochen, wie in folgendem Dialog, als Sally Lightning erklärt, weshalb sie in Radiator 
Springs lebt: 
 
Lightning: Ich blick' nicht durch bei dir. Was verschlägt so 'nen schicken Sportwagen in eine Ecke wie 
die hier? 
Sally: Das lässt sich ganz leicht beantworten: Ich war Anwältin in Los Angeles, ziemlich auf der 
Überholspur gelebt und ... 
Lightning: Ah! Na sieh' mal einer an, wirklich? Warst du reich? 
Sally: Wie bitte? 
Lightning: Ich frag' nur. Fürs Verständnis. 
Sally: Ja, klar, okay. Jedenfalls war das mein Leben und weißt du was? Ich war damals nie ... 
glücklich. 
Lightning: Ja. Ich mein' : Ehrlich? 
Sally: Ja, also bin ich weg aus Kalifornien und drauflos gefahren, bis ich liegen geblieben bin, und 
zwar genau hier. Doc hat mich repariert, Flo hat mich aufgenommen – sie alle eigentlich. Und ... ich 
bin geblieben.174 
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In diesem Dialog wird die Großstadt Los Angeles negativ besetzt. Sallys Leben dort bestand 
lediglich aus Arbeit und Geld, glücklich war sie dort nie. Erst in Radiator Springs bekam sie 
Freundschaft zu spüren. Im weiteren Gespräch zeigt Sally Lightning außerdem noch die 
Schönheit der Natur: 
 
Obwohl Großstädte bei Disney, wie zu sehen war, negativ besetzt sind, wird ihnen doch ein 
Vorteil eingeräumt: Erfolg und Karriere lassen sich nur in der Großstadt verwirklichen, wie auch 
am Beispiel von Sally zu sehen: In der Großstadt war sie eine erfolgreiche Anwältin. Als sie aufs 
Land zog, musste sie ihren Beruf aufgeben. Auch in anderen Filmen ist Karriere von der 
Großstadt abhängig: 
 
Als Dumbo erkennt, dass er fliegen kann, hofft Timotheus schnell in eine Großstadt zu kommen, 
damit Dumbo sein Talent unter Beweis stellen kann: 
 
Timotheus: Dumbo, ich wusste, dass du es kannst! Lass uns erst mal in eine Großstadt kommen! 
Krähe: Diese Großstadtleute werden denken, dass sie träumen!175 
 
Timotheus, welcher später Dumbos Manager wird, erkennt sofort, dass man in einer Großstadt 
schneller publik wird, als am Land. Dort bekommt man die richtige Presse und Nachrichten 
verbreiten sich schneller. Der Satz der schwarzen Krähe verdeutlicht, wie außergewöhnlich 
Dumbos Fähigkeit ist: So etwas haben selbst Großstadtleute, die beinahe schon alles gesehen 
haben und durch nichts mehr zu schockieren sind, noch nicht gesehen. 
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Abbildung 23: Die Landschaft aus Cars 
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Auch Hercules' Manager Philoctetes bringt ihn in die Großstadt, damit Hercules zum Held 
werden kann: 
 
Hercules: Was gibt’s denn so in Theben? 
Phil: 'N Haufen Ärger. Das ist 'ne knallharte Großstadt. Der beste Platz um sich 'nen Namen zu 
machen!176 
 
Die Großstadt hat für Hercules zweierlei Vorteile: Erstens gibt es nur dort richtige 
Bewährungsproben für ihn, also Plagen und Schurken, die es zu bekämpfen gilt, und zweitens 
verbreiten sich dort seine Heldentaten schneller. Nur in einer Großstadt bleibt man als Star 
ständig im Gespräch und bekommt die nötige Publicity. 
Diese zwei Gründe sind natürlich auch für Bob Parr alias Mr. Incredible aus Die Unglaublichen 
ausschlaggebend. Auch er vollbringt seine Taten in der Großstadt. 
 
Betrachtet man also die untersuchten Filme, wird deutlich, dass Disney bis heute ländliche, 
idyllische Gegenden bevorzugt. Das städtische Leben wird entweder ausgeblendet, wie in 
Schneewittchen und Arielle, oder negativ besetzt, wie in Hercules, The Incredibles und Cars. 
Trotz der negativen Darstellung der Großstädte gesteht sich Disney jedoch ein, dass Karriere 
großstadtabhängig ist. Diese Erkenntnis erfolgte schon in den 1940er Jahren mit dem Film 
Dumbo und blieb bis zum heutigen Tag bestehen. Wie bereits erwähnt, ist es auch hier wieder ein 
computeranimierter Film, in diesem Fall Cars, der das behandelte Thema direkt anspricht. 
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7.4. Der Triumph des Guten über das Böse 
 
Den klassischen Kampf zwischen Gut und Böse kann in Disney-Filmen nur eine Seite gewinnen 
– die gute. Das Böse, das die Welt der Hauptfiguren in Unordnung gebracht hat, muss bestraft 
und das Gleichgewicht in der Welt wieder hergestellt werden. Eine andere Möglichkeit den Film 
enden zu lassen gibt es nicht. Das war so im ersten Mickey-Maus-Film: „Mickey ist von seiner 
Leinwandgeburt an als Bewahrer von Recht und Ordnung etabliert“177, ist bis heute so, und wird 
mit sehr großer Wahrscheinlichkeit auch so bleiben. 
 
„Virtue triumphs, and vice is destroyed. Good always wins and is rewarded. Disney needs to make 
very clear what the good or the virtuous is, as well as to make clear vice or evil. These sharp 
distinctions characterize Disney's didacticism but also trace their roots to an ancient school of 
ethics.“178 
 
 
7.4.1. Gute Figuren vs. böse Figuren 
 
Zur Sicherstellung, dass Kinder das Gute beziehungsweise das Böse erkennen, werden  die 
beiden Seiten an Figuren festgemacht. Figuren in Disney-Filmen sind klar definiert. Sie stehen 
entweder auf der guten oder auf der bösen Seite.  
Die Ziele der guten Figuren unterscheiden sich von Film zu Film: So muss Simba lernen 
Verantwortung zu übernehmen, um König zu werden, Hercules will ein Held werden, Lightning 
McQueen will den Piston Cup gewinnen, etc. Ihnen allen ist aber ein Ziel gemein: der Wunsch 
nach Liebe und Harmonie. 
Das Ziel der Bösewichte lässt sich mit einem Wort beschreiben: Macht. Sie sehnen sich nach 
Herrschaft, entweder über die Meere (Ursula), über das Land (Scar, Syndrom), oder über das 
gesamte Universum (Hades). 
So wird den Kindern die moralische Botschaft vermittelt, dass das Streben nach Macht 
verwerflich ist, während Liebe das einzige ist, das im Leben wirklich zählt. 
 
Damit Kinder die bösen von den guten Figuren auch optisch unterscheiden können, hält sich 
Disney an bestimmte Regeln. So werden Helden und Heldinnen immer als wunderschön, mit 
einer guten Figur dargestellt, während das Aussehen der Bösewichte merkwürdige Züge 
aufweist:  
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So sind sie entweder riesengroß oder klein, extrem dick oder ausgehungert.179 Doch nicht nur ihr 
Körpervolumen ist seltsam, sondern auch ihre Anatomie, wie Christopher Finch feststellt: 
„Elbows and knees are not always where they should be according to anatomy books, but 
everything works.“180  
Auch der Einsatz von Farben entscheidet über Gut und Böse: 
 
„Disney's animated films frequently rely on the use of the archetypal metaphor of light and dark 
within the animation colors to delineate good and evil.“181 
 
Während die guten Figuren also durch helle, freundliche Farben gekennzeichnet werden, haben 
die bösen Figuren meistens etwas Schwarzes beziehungsweise Dunkles an sich.  
 
Um diese Thesen des Aussehens an konkreten Beispielen darzustellen, sollen nun die 
Unterschiede zwischen Arielle und Ursula, sowie zwischen Mufasa und seinem Bruder Scar 
untersucht werden.  
 
Arielle und Ursula 
 
Arielle ist wunderschön und wirkt sehr natürlich. Sie hat auffallendes, wallendes rotes Haar, 
lange schwarze Wimpern und ein sehr kleine Stupsnase. Ihr Gesicht wird von riesengroßen 
blauen Augen dominiert. Wenn sie sich im Wasser aufhält, hat sie eine grüne Flosse und am 
Oberkörper trägt sie einen lila Austern-Bikini. Ansonsten ist ihr Oberkörper nackt, wodurch ihre 
extreme Dünnheit besonders hervorsticht. 
Das Aussehen Arielles wurde jedoch häufig kritisiert. So bezeichnet sie Henry A. Giroux 
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Abbildung 24: Arielle 
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beispielsweise als„anorexic Barbie doll“182  
 
Ursula ist eine Krake und schon auf Grund ihrer acht Tentakel unheimlich. Ihre grau-weißen 
Haare hat sie meistens zu einer Art Stehfrisur aufgetürmt. Im Gegensatz zu Arielle, die eine 
Stupsnase hat, hat Ursula eine kleine Hakennase. Auch Ursula hat große Augen, nur sind ihre 
Pupillen, die bei Arielle riesig sind, bei ihr deutlich kleiner. Ihr Gesicht wird auch nicht von den 
Augen dominiert, sondern von ihrem riesigen roten Mund und ihrer Kinnpartie. Im Gegensatz zu 
Arielle wirkt Ursula keinesfalls natürlich: Sie ist sehr stark geschminkt, trägt grünen Lidschatten, 
Wimperntusche und Lippenstift. Unter der Lippe hat sie, wie es für Hexen so üblich ist, ein 
schwarzes Muttermal.  
Ihr Körper wird von schwarz und violett dominiert. Ihre Tentakel reichen bis zur Brust und 
wirken so wie ein schulterfreies, schwarzes Kleid. Ihre Hautfarbe ist keineswegs natürlich, 
sondern wirkt durch die grau-bläuliche Farbe kränklich. Im Gegensatz zu Arielle, die sehr dünn 
ist, ist Ursula sehr dick. 
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Abbildung 25: Ursula, die Meerhexe 
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Mufasa und Scar 
 
Mufasa wirkt sehr kräftig und erhaben. Er hat hellbraunes, dichtes Fell und eine volle gold-
braune Mähne. Sein Gesicht ist rundlich, hat keine Kanten und zeichnet sich durch seine 
freundlichen, hellbraunen Augen aus. 
 
Scar ist viel dünner und damit körperlich schwächer als Mufasa, was er im Film auch direkt 
anspricht: 
„Bei der Verteilung der Intelligenz habe ich den Löwenanteil erhalten. Aber wenn es um rohe Gewalt 
geht ... fürchte ich, dass ich mit den falschen Genen bestückt wurde.“183 
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Abbildung 26: Mufasa 
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Scar ist generell dunkler als Mufasa und hat eine schwarze, dünne Mähne. Sein Gesicht ist nicht 
rundlich, sondern länglich und seine Nase wirkt durch die schwarzen Schattierung sehr kantig. 
Im Gegensatz zu Mufasa hat er keine braunen, sondern giftig-grüne Augen, welche dunkel 
umrandet sind. Das linke Auge wird gekennzeichnet durch eine Narbe, die ihm auch seinen 
Namen eingebracht hat. Seine weiße Kinnpartie wirkt wie ein Bart. Ein Markenzeichen Scars ist, 
dass seine Krallen, im Gegensatz zu den anderen Löwen, immer ausgefahren sind. 
 
Zur Darstellung der optischen Unterschiede von guten und bösen Figuren wurden hier zwei 
Beispiele aus den 1990er Jahren gewählt, da diese Filme sich dafür am Besten eignen. Natürlich 
wird diese Verfahrensweise auch in den computeranimierten Filmen beibehalten, so hat Syndrom 
aus Die Unglaublichen eine rote Stehfrisur, die wie ein Flamme wirkt, trägt einen 
schwarzweißen Anzug und sein Gesicht wird von einem dicken Kinn dominiert. Dieser Film 
eignet sich jedoch nicht sonderlich zur Analyse, da in diesem Film auch die guten Hauptfiguren 
sehr überzeichnet wirken.  
 
Der einzige nicht hässliche Bösewicht ist eine Frau: die böse Königin aus Schneewittchen und 
die sieben Zwerge. Diese konnte schon aus dramaturgischen Gründen nicht hässlich gezeichnet 
werden, da sie sonst niemals mit Schneewittchen um den Titel der „Schönheitskönigin“ 
konkurrieren könnte. Um die Boshaftigkeit der Königin auch optisch auszudrücken, hüllte 
Disney sie gänzlich in violette und schwarze Kleidung. Nicht einmal ihre Haare sind zu sehen. 
Später löst sich das Problem von selbst, da sich die Königin entschließt, sich in eine hässliche 
Hexe zu verwandeln. 
 
 
 
Abbildung 28: Die böse Königin Abbildung 29: Die Königin alias Hexe 
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Wie bereits erwähnt, stehen Figuren entweder auf der guten oder auf der bösen Seite. 
Ambivalenz existiert nicht beziehungsweise existierte nicht. So war für Schneewittchen und die 
sieben Zwerge eigentlich ein Zwerg namens „Awful“ vorgesehen, der als Dieb, Trinker und 
Dreckspatz charakterisiert wurde, wie Andreas Platthaus schreibt. 
 
„Es wäre interessant gewesen, solch eine Figur in den liebenswerten Reigen der Zwerge einzuführen, 
doch der Mut, in einem Disney-Film eine auch nur ambivalente Hauptfigur zu zeigen, ließ noch mehr 
als sechs Jahrzehnte auf sich warten, bis der arrogante und egomane Inka-Kaiser Kusco in dem im 
Dezember 2000 gestarteten Ein Königreich für ein Lama seinen Auftritt hatte (und natürlich am 
Schluss geläutert aus seinen Abenteuern hervorging).“184 
 
Ganz so lange musste das Publikum dann doch nicht auf eine ambivalente Hauptfigur warten, 
denn Andreas Platthaus übersieht hier, dass es sich bei der ersten zwielichtigen Hauptfigur um 
Meg aus Hercules (1997) handelt. Als Hercules sie kennenlernt, steht sie auf der Seite des Bösen, 
genauer gesagt auf Hades' Seite. Sie ist einer seiner Handlanger und hilft ihm, wenn auch mit 
schlechtem Gewissen, Hercules' Schwäche herauszufinden. Dass sie einst ihre Seele und damit 
ihre Freiheit an Hades verkaufte, schwächt die Tatsache, dass sie Hercules den ganzen Film über 
belügt, und vorspielt jemand zu sein, der sie nicht ist, nicht ab. 
 
Auch in Cars wird der Zuschauer mit einer ambivalenten Hauptfigur konfrontiert. Lightning 
McQueen ist zu Beginn des Films alles andere als eine sympathische Figur. Er ist überheblich 
und eingebildet, was er mit der Aussage „Ich zu sein ist vielleicht super“185 bestätigt. Für ihn 
zählen nur Ruhm und Siege, welche er natürlich für sich allein beansprucht, denn er bezeichnet 
sich selbst als „One-Man-Show“ - einen Teamchef, geschweige denn ein Team, braucht er nicht.  
Erst als er nach Radiator Springs kommt, lernt er Freundschaft, Hilfsbereitschaft und Teamwork 
zu schätzen. Am Ende opfert er sogar seinen heiß ersehnten Sieg beim Piston Cup, um einem 
anderen Auto zu helfen. 
 
Ambivalente Figuren wurden also Mitte der 1990er Jahre durch Meg aus Hercules eingeführt 
und sind seither Bestandteil einiger Disney-Filme wie Ein Königreich für ein Lama und Cars. 
Ein Kennzeichen dieser ambivalenten Figuren ist ihre Läuterung am Ende des Films. Sämtliche 
Figuren dieser Art sind am Ende der jeweiligen Filme auf der guten Seite anzusiedeln, keine 
einzige ambivalente Figur entscheidet sich für die schlechte, böse Seite. 
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 Platthaus, Andreas, 2001. S. 98. 
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 Cars. Regie: John Lasseter. Drehbuch: John Lasseter und Joe Ranft. USA: Disney/Pixar, 2006. Fassung: DVD-
Kaufvideo. Buena Vista Home Entertainment GmbH, 2007. 11'. 
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7.4.2. Die Vernichtung des Bösen 
 
Dass das Gute am Ende gewinnt, ist wichtig für Kinder. Sie müssen sich sicher sein können, dass 
das Böse bestraft wird und die Welt wieder in Ordnung ist. Nur mit diesem Wissen im 
Hinterkopf lassen sie sich überhaupt auf einen Film ein. Am Ende des Films müssen sie ein 
Gefühl der Sicherheit haben. 
Aus diesem Grund lieben es Kinder Märchen zu lesen beziehungsweise vorgelesen zu 
bekommen. Sie wissen, dass Märchen gut enden, und dass sie am Ende des Märchens beruhigt 
einschlafen können, da das Böse aus der Welt geschafft wurde. 
 
Wie genau wird nun aber das Böse aus der Welt geschafft?  
In Schneewittchen wird die böse Hexe nach ihrem Giftangriff auf die Hauptfigur von den sieben 
Zwergen verfolgt und auf einen Berg getrieben. Beim Versuch der Zwerge sie durch einen 
Felsbrocken zu zermalmen, schlägt ein Blitz in den Felsen ein. Die Hexe stürzt ab und der 
Felsbrocken fällt ihr nach. Die Hexe stirbt durch Selbstverschuldung, da sie den Felsen gelockert 
hat. Anderseits könnte  die Tatsache, dass der Blitz genau an dieser Stelle einschlägt, als Deus ex 
machina bezeichnet werden. Die Katastrophe wird von Gott gerade noch rechtzeitig abgewendet. 
Den gemeinen Elefantendamen aus Dumbo passiert so gut wie nichts. Als das Zelt einstürzt, 
werden sie zwar verletzt, blicken jedoch in der letzten Szene glücklich und singend aus dem 
Zugfenster heraus. 
 
Die Meerhexe Ursula aus Arielle verwandelt sich in eine riesengroße Version von sich selbst, um 
den anderen ihre Macht über die Meere zu demonstrieren. Prinz Eric nutzt diese Gelegenheit und 
durchbohrt sie mit dem spitzen Mast eines eigentlich bereits gesunkenen Schiffes. 
In Der König der Löwen findet zwar ein Endkampf zwischen Simba und Scar statt, doch Simba 
entschließt sich, Scar nicht zu töten, da er sonst um nichts besser wäre als der Bösewicht. Scar 
wird schließlich von seinen früheren Verbündeten, den Hyänen getötet, da diese von Scar 
verraten wurden. 
Hades wird von Hercules in den Fluss der Toten gestoßen und Pech und Schwefel denken nicht 
einmal daran, ihn zu retten. Was genau mit Hades geschieht, ist ungewiss. Sicher ist jedoch, dass 
er nicht stirbt, da alle Götter bekanntermaßen unsterblich sind. 
 
In Die Unglaublichen müssen zwei Bösewichte besiegt werden. Der von Syndrom gebaute 
Kampfcomputer wird von Mr. Incredible ausgeschaltet, indem er ein vom Kampfcomputer 
verlorenes Teil aufnimmt und ihn damit durchbohrt: Der Kampfcomputer kann sich nur selbst 
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besiegen. Syndrom wird auf Grund seines Umhangs in die Turbine eines Flugzeugs gesaugt. 
In Cars gewinnt Lightning McQueens Konkurrent Chick Hicks zwar den Piston Cup, wird aber 
wegen seiner unfairen Mittel von den Zuschauern bei der Siegerehrung ausgebuht und mit 
Gegenständen beworfen. 
 
Auffällig an dieser Analyse ist, dass beinahe kein Bösewicht von einer guten Figur getötet wird. 
Die einzige Ausnahme bildet hier die Meerhexe Ursula, die von Eric durchbohrt wird. Alle 
anderen Bösewichte sterben aus Selbstverschuldung (siehe Hexe aus Schneewittchen und 
Syndrom) oder werden von ihren früheren „Freunden“ im Stich gelassen (Hades) 
beziehungsweise getötet (Scar). 
Die guten Figuren der Geschichte würden sich nie dazu hinreißen lassen, ihre Widersacher zu 
töten, da sie sich durch einen Mord auf dieselbe Stufe stellen würden wie sie. Sie sind immer 
Herr über ihre Gefühle. Auch wenn sie tiefsten Hass empfinden, lassen sie sich nicht zu 
bösartigen und unmoralischen Handlungen verleiten. Sie sind sozusagen das personifizierte 
Gute. Das Böse darf nicht von guten Figuren zerstört werden, sondern muss sich selbst zerstören, 
wie John Grant über die Hexe aus Schneewittchen und die sieben Zwerge schreibt: „This is the 
nearest that the film gets to the old moral concept that the evil shall fittingly be destroyed by 
evil“.186  
 
Die Unglaublichen spricht diese Regel, dass das Böse durch das Böse zerstört werden muss, 
beziehungsweise sich selbst auslöschen muss, direkt an. So bemerkt Mr. Incredible, dass sich der 
Kampfcomputer, wie bereits erwähnt, nur selbst zerstören kann: „Wir können ihn nicht 
aufhalten. Das einzige, das ihn durchbohren könnte ist ... er selbst!“187 
 
Wie zu sehen, sind die einzigen Figuren, denen so gut wie nichts geschieht, die Elefantendamen 
aus Dumbo und Chick Hicks aus Cars. Diese Tatsache kann darauf zurückgeführt werden, dass 
diese Figuren nie den Tod der Hauptfiguren zum Ziel hatten. Die Elefantendamen verspotten 
Dumbo zwar, wollen ihm jedoch keine körperlichen Schmerzen zufügen oder gar seinen Tod. 
Chick Hicks hat lediglich den Sieg des Piston Cups zum Ziel und kann nicht wirklich als 
Lightnings Widersacher oder Bösewicht bezeichnet werden, da er nur am Anfang und am Ende 
des Films zu sehen ist.  
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 Grant, John, 1998. S. 161. 
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 Die Unglaublichen: The Incredibles. Regie: Brad Bird. Drehbuch: Brad Bird. USA: Disney/Pixar, 2004. 
Fassung: DVD-Kaufvideo. Special Collection. Buena Vista Home Entertainment GmbH, 2005. 96'. 
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7.5. Romanze 
 
„Romance and Happiness“ wird von Janet Wasko als ein immer wiederkehrendes Thema in 
Disney-Filmen bezeichnet. Ihre Definition dafür lautet folgendermaßen: 
 
„Leading characters most often fall in love at first sight, and stories revolve around their quest for 
love. While Disney is not alone in stressing romantic aspects of life, the films often concentrate on 
them to the extreme. Most of the „problems“ which preoccupy Disney characters are of a personal, 
very often, romantic variety. And, of course, there are always happy endings.“188 
 
Der erste Disney-Film Schneewittchen und die sieben Zwerge entspricht diesem Schema voll und 
ganz. Schneewittchen und ihr Prinz verlieben sich auf den ersten Blick ineinander. Es scheint, als 
sei Liebe ihr einziges Ziel im Leben, was Schneewittchen mit ihren Liedern immer wieder 
bestätigt. 
Schneewittchen denkt im gesamten Film kein einziges Mal an die Probleme mit der Königin, sie 
beschäftigt sich lediglich mit der Liebe zu ihrem Prinzen. 
 
In Dumbo spielt Liebe keine Rolle. Hier handelt es sich um mütterliche Liebe, die zum Thema 
„Familie“ zu zählen ist. 
 
Auch Arielle entspricht der Definition von Janet Wasko. Arielle verliebt sich in Prinz Eric auf 
den ersten Blick und Prinz Eric verliebt sich in Arielle „auf den ersten Gesang“. Arielles 
Probleme sind in direkter Beziehung zu ihrer Liebe zu Prinz Eric zu sehen, da sie nur für ihn ihre 
Seele an Ursula verkauft. Arielles Ziel zu Beginn des Films ist es, ein Mensch zu werden, dieser 
Wunsch nimmt aber erst nach der Begegnung mit Eric konkrete Formen an. Erics Ziel ist es von 
Anfang an, die richtige Frau zu finden. Beide haben also Liebe zum Ziel. 
 
Bei Simba und Nala aus Der König der Löwen ist es keinesfalls Liebe auf den ersten Blick. Die 
beiden sind seit ihrer Kindheit die besten Freunde und verlieben sich erst auf den zweiten Blick 
ineinander. Simbas Ziel ist es, einmal König zu werden und sein Weg dorthin bildet die 
Haupthandlung des Films. Seine Probleme ergeben sich nicht aus der Liebe zu Nala, da er diese 
erst sehr spät bemerkt und die Liebesgeschichte nur eine Nebenhandlung darstellt. 
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Auch in Hercules ist die Liebesgeschichte nur als Nebenhandlung anzusehen. Hercules verliebt 
sich zwar auf den ersten Blick in Meg, sein Ziel ist es jedoch nicht, die Liebe von Meg zu 
gewinnen, sondern ein wahrer Held zu werden. Der Konflikt mit Hades besteht bereits seit seiner 
Geburt, so können auch Hercules' Probleme nicht auf die Liebe zu Meg zurückgeführt werden. 
 
Die Unglaublichen wird genau wie Dumbo eher vom Thema „Familie“ bestimmt. Die 
Liebesgeschichte von Bob und Helen wird ausgespart, da der Film erst zur Hochzeit der beiden 
einsetzt. Natürlich besteht ihre Liebe auch später noch, kann jedoch nicht als „Romanze“ 
bezeichnet werden und ist nicht so zentral, wie das Familienleben. 
 
Lightning McQueens Ziel in Cars ist nicht Liebe, sondern er will den Piston Cup gewinnen. Als 
Liebe auf den ersten Blick kann die Liebe zwischen Lightning und Sally nicht bezeichnet 
werden, da es Lightning am Anfang nur darum geht, die schöne Sally „anzubaggern“ und Sally 
ist von diesem Verhalten angewidert. Die Liebe zwischen den beiden kann auch hier nur als 
Nebenhandlung angesehen werden und auch Lightnings Probleme lassen sich nicht daraus 
ableiten. 
 
Die Definition von Janet Wasko kann von den untersuchten sieben Filmen lediglich auf zwei, 
Schneewittchen und Arielle, angewendet werden. Die Hauptfiguren dieser Filme sind auf der 
Suche nach Liebe, verlieben sich auf den ersten Blick, und ihre Gedanken kreisen nur um Liebe. 
Das Thema „Romanze“ wird hier, wie Wasko es nennt, aufs Extreme ausgereizt. 
Zwei der untersuchten Filme, Dumbo und Die Unglaublichen, haben „Familie“ und nicht 
Romantik zum Thema. 
Der Großteil der untersuchten Filme bezieht eine Liebesgeschichte als Nebenhandlung mit ein. 
Betrachtet man die Filme, stellt man fest, dass diese Entwicklung ab Mitte der 1990 Jahre mit 
Der König der Löwen eingesetzt hat und bis heute fortgesetzt wird. Sämtliche Figuren dieser 
Filme haben andere Ziele als Liebe. 
 
Auch wenn Liebe nicht immer die Haupthandlung der Filme darstellt, ist die Zusammenführung 
der Figuren, sofern es sich nicht gerade um Dumbo handelt, eine sich durchziehende Konstante. 
Und wie Janet Wasko bemerkt hat, ist ein Happy End natürlich in jedem Disney-Film gegeben. 
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7.6. Resümee 
 
Die Analyse hat gezeigt, dass die Themen Familie, Individualismus, Stadt vs. Land, Gut vs. 
Böse, und Romanzen beinahe jedem Film eingeschrieben sind. Es gibt lediglich einige 
Abweichungen.  
 
So wird der Wert der Familie in Die Unglaublichen nicht durch die Trennung von Eltern und 
Kind herausgestellt, sondern durch den Zusammenhalt der Familie. Cars ist der einzige Film, 
dem dieses Thema nicht eingeschrieben ist. Der Film klärt auch nicht, ob Autos überhaupt in der 
Lage sind, sich fortzupflanzen. 
 
Das zweite untersuchte Thema, der Individualismus, ist jedem einzelnen Film eingeschrieben. 
Hier ist jedoch eine Verschiebung des Schwerpunktes zu beobachten: Unterscheiden sich die 
Hauptfiguren der Filme des „Golden Age“ und der 1990er Jahre noch auf ganz unterschiedliche 
Arten von den anderen Figuren der Geschichte, unterscheiden sich die Hauptfiguren der 
computeranimierten Filme vor allem durch ihre Fähigkeiten, ihre Profession von den anderen. 
 
Auch der Gegensatz Stadt / Land wird in jedem der untersuchten Filme thematisiert.  Entweder 
die Disney-Filme zeigen idyllische Landschaften und stellen somit die Vorteile und Schönheiten 
der Natur heraus, oder sie gehen den umgekehrten Weg und zeigen Großstädte, die negativ 
besetzt sind.  
Auch im ewigen Kampf zwischen Gut und Böse gibt es keine Veränderungen. Das Gute gewinnt 
und wird belohnt, während das Böse (meistens durch sich selbst) zerstört wird. Die einzige 
Erneuerung in diesem Bereich ist die Einführung ambivalenter Figuren, die Mitte der 1990er 
Jahre mit Meg aus Hercules eingesetzt hat. 
 
Als eine Konstante in Disney-Filmen kann natürlich die Romanze angesehen werden. Hier geht 
die Veränderung jedoch dahin, dass Liebschaften immer mehr in den Hintergrund treten. Die 
Hauptfiguren haben andere Ziele, die Liebe wird zur Nebenhandlung. 
 
Auffällig an der Analyse war vor allem, dass die verschiedenen Themen nicht nur beibehalten, 
sondern in gewisser Weise verstärkt wurden, in dem sie direkt angesprochen wurden. Gemeint 
sind hier die computeranimierten Filme Die Unglaublichen und Cars.  
So philosophiert Bob Parr über sein Familienleben; Helen und ihr Sohn reden darüber, was es 
heißt etwas Besonderes, also individuell zu sein; und Bob kommt am Ende des Films der 
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Gedanke, dass der böse Kampfcomputer sich nur selbst zerstören kann. In Cars wird der 
Gegensatz von Stadt und Land verdeutlicht, als Sally über ihr altes Leben in der Großstadt L.A. 
sinniert. 
 
Die neuesten Disney-Filme „verstecken“ die Themen also nicht mehr, sondern sprechen sie 
direkt an. So kann Disney seine Themen und Werte, die der Konzern den Zuschauern vermitteln 
möchte, noch konkreter ausdrücken. 
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8. Schlusswort 
 
Betrachtet man nun die sechs Komponenten, aus denen sich ein erfolgreicher Disney-Film 
zusammensetzt, stellt man fest, dass beinahe in jedem Bereich Veränderungen oder 
Weiterentwicklungen eingetreten sind. 
 
Generell geht die Entwicklung Disneys dahin, dass ihre Filme immer „erwachsener“ werden und 
dementsprechend nicht mehr in erster Linie für Kinder, wie das noch bei Schneewittchen und die 
sieben Zwerge oder Dumbo der Fall war, konzipiert werden, sondern für Erwachsene. Diese 
These lässt sich auch durch die Hauptfiguren bestätigen, welche immer erwachsener werden. In 
den Filmen des „Golden Age“ und der 1990er Jahre sind sämtliche Hauptfiguren Kinder 
beziehungsweise Jugendliche, die ihren Platz in der Welt erst finden müssen. Diese Filme haben 
das Erwachsen-Werden zum Thema. In den computeranimierten Filmen jedoch, sind die 
Hauptfiguren bereits erwachsen. Sie haben einen Beruf, ein geordnetes Leben und im Falle Bob 
und Helen Parrs auch eine eigene Familie. 
 
Diese Veränderung, weg von den kindgerechten Filmen und hin zu den „erwachsenen“, ging in 
einigen Bereichen kontinuierlich, in anderen wiederum besonders schnell vor sich: 
Eine kontinuierliche Weiterentwicklung konnte in den Bereichen „Lachen“ und 
„Synchronisation“ beobachtet werden. Während die Komik der Disney-Filme in den 1930er/40er 
Jahren noch sehr auf Slapstick-Elementen beruht und Sprachkomik beinahe überhaupt nicht 
vorhanden ist, halten sich diese beiden Elemente spätestens Mitte der 1990er Jahre, mit Der 
König der Löwen, die Waage. Die computeranimierten Filme weisen nur noch sehr wenig 
Slapstick auf. Die Komik auf Dialogebene wird subtiler und ironischer. Eine Art Komik also, die 
für Kinder noch nicht wirklich fassbar ist, während sich erwachsene Zuschauer köstlich über 
solche Szenen, beispielsweise den Geschlechterkampf zwischen Mann und Frau, amüsieren 
können. 
 
Ein kontinuierlicher Anstieg erfolgte, die berühmten Synchronsprecher betreffend. Wie zu sehen 
war, weisen die Filme des „Golden Age“ beinahe keine Berühmtheiten auf. In den 1990er Jahren 
erfolgt ein regelmäßiger Anstieg bis hin zu den computeranimierten Filmen der 2000er Jahre in 
denen berühmte Schauspieler nicht mehr wegzudenken sind. Diese Entwicklung betrifft, wie die 
Analyse gezeigt hat, jedoch nicht nur die englische Original-Version, sondern auch die deutsche 
Synchronisation. Auch hier kann ein kontinuierlicher Anstieg der berühmten Synchronsprecher 
beobachtet werden, mit dem Unterschied, dass es sich in Deutschland meistens um beliebte 
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Komiker handelt, während in Amerika Schauspieler bevorzugt werden. Große Probleme ergeben 
sich bei der deutschen Synchronisation vor allem durch die verschiedenen Fassungen, sowie 
durch den, in den meisten Fällen nicht vorhandenen, Wiedererkennungseffekt. 
Auch diese Entwicklung, hin zu den berühmten Sprechern, ist eine Veränderung, die den 
erwachsenen Zuschauern zu gute kommt, da den Kindern ziemlich egal sein dürfte, wer für die 
Stimmen ihrer Helden und Heldinnen verantwortlich ist, und ihnen die meisten Schauspieler 
auch noch gar nicht bekannt sein dürften. 
 
Eine abrupte Veränderung gibt es in den Bereichen des Erzählstils und der Musik. Die Filme der 
1930/40er Jahre und der 1990er Jahre zeigen, diese zwei Elementen betreffend, keine 
nennenswerten Unterschiede auf. Der Umbruch findet erst im Übergang zur 
Computeranimations-Ära statt. 
 
Während die Filme des Golden Age und der 1990er Jahre einen prägnanten Erzählstil aufweisen 
und aus diesem Grund nur eine Länge zwischen 80 und 90 Minuten besitzen, sind die 
computeranimierten Filme bereits um ca. 20-30 Minuten länger, dauern also 110 bis 115 
Minuten. Gründe dafür sind, wie beobachtet werden konnte, vor allem die vielen 
Nebenhandlungen, sowie die immer länger werdenden Enden der Filme.  
Die Unglaublichen ist zudem auch komplizierter als seine Vorgänger und auch sein Nachfolger 
(Cars folgt wieder einer unkomplizierten Erzählweise), da beispielsweise die Wendepunkte nicht 
eindeutig erkennbar sind, es viele Parallelsequenzen gibt und viel Information in kürzester Zeit 
vermittelt wird. 
Auch hier findet also eine Entwicklung in Richtung erwachsenes Publikum statt. Erwachsene 
sind längere Filme gewöhnt, ihnen fällt es nicht schwer sich länger zu konzentrieren. Sie haben 
auch kein Problem mit Parallelsequenzen, da sie die Bildsprache von Filmen bereits „gelernt“ 
haben. Ihnen fällt es auch leichter als Kindern, viel Information zu verarbeiten. 
 
Die größte und schnellste Veränderung gibt es im Bereich Musik. Der Musical-Stil beginnt 
bereits mit dem ersten abendfüllenden Disney-Film Schneewittchen und die sieben Zwerge und 
wird auch in den 1990er Jahren weitergeführt. Zu dieser Zeit werden außerdem bekannte 
Popstars hinzugezogen, um den Erfolg der Musik zu verstärken. Mit Beginn der 
Computeranimation verzichtet Disney auf den bisher so beliebten Musical-Stil, was eine radikale 
Veränderung für die Filme darstellt. Hier kann man sogar soweit gehen und behaupten, dass 
„Musik“ in den neuesten Disney-Filmen nicht mehr als stilistische Charakteristik angesehen 
werden kann, da die Musik hier keine bedeutendere Rolle mehr spielt als in „normalen“ 
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Realfilmen. Auch in diesem Bereich werden also die Filme an die erwachsenen Realfilme 
angenähert. 
 
Während bei diesen vier Elementen die Veränderung also kontinuierlich beziehungsweise abrupt 
vor sich ging, konnte beim Bereich „Vermenschlichung der Tiere“ kein Schema erkannt werden. 
Betrachtet man Die Unglaublichen könnte man annehmen, Disney habe sich gänzlich vom 
Thema der Vermenschlichung verabschiedet, da in diesem Film so gut wie keine Tiere 
vorkommen. Betrachtet man Cars ist man der Meinung, Disney hat die Vermenschlichung 
weiterentwickelt, wurde innovativer, da hier Autos und keine Tiere vermenschlicht wurden. Der 
neueste Disney-Film Ratatouille zeigt allerdings, dass all diese Beobachtungen wenig wert sind, 
da Disney mit diesem Film „back to the roots“ geht, und wie schon zu den Anfängen, eine Maus, 
beziehungsweise in diesem Fall eine Ratte, vermenschlicht. 
 
Der einzige Bereich in dem beinahe keine Veränderung beobachtet werden konnte, stellen die 
Themen der Disney-Filme dar. Die einzige Ausnahme bildet Cars, da in diesem Film auf das 
Thema Familie gänzlich verzichtet wird. Alle anderen Themen wie Individualismus, Stadt vs. 
Land, Gut vs. Böse und die Romanze sind in jedem Film vorhanden. Bei den 
computeranimierten Filmen konnte jedoch beobachtet werden, dass hier die Themen der Filme 
oft direkt von den Figuren angesprochen werden. 
 
Abschließend bleibt nur noch eine Frage zu klären: „Hätte Walt es genauso gemacht?“ 
Mit Sicherheit lässt sich sagen, dass die Entwicklung im Bereich „Humor“ seine volle 
Zustimmung erhalten hätte, da Walt Disney selbst zu Beginn der Zeichentrickfilme versuchte, 
Slapstick-Elemente zu entfernen, was allerdings misslang, betrachtet man Fantasia. 
Über berühmte Sprecher hat Walt Disney sich nie geäußert, also fällt es schwer, hier auf seine 
Tendenz zu schließen. Sein einziges Ziel in diesem Bereich war es, die passende Stimme zu 
finden. Ob diese Stimme einer berühmten Persönlichkeit gehörte oder einer unbekannten Person, 
war für Walt Disney wahrscheinlich nicht von Belang. 
Keine Zustimmung hätten möglicherweise die Veränderungen in den Bereichen Erzählstil und 
Musik erhalten. Wie zu sehen war, wollte Walt Disney seine Filme so kurz, prägnant und logisch 
halten als möglich. Außerdem war er ein großer Musikliebhaber. Er selbst versuchte zwar 
Änderungen in diesem Bereich vorzunehmen, Filme beispielsweise mit klassischer Musik 
auszustatten, die Musik jedoch gänzlich aus den Filmen zu entfernen, dürfte nicht nach seinem 
Geschmack gewesen sein. 
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Natürlich lässt sich die Frage, ob Walt Disney es genau so gemacht hätte nicht eindeutig 
beantworten. Einige Veränderungen hätten seine Zustimmung erhalten, andere wiederum nicht.  
Fakt ist jedoch, dass Filme Weiterentwicklungen und Veränderungen brauchen, um für die 
Zuschauer auch weiterhin interessant zu bleiben, und diese Tatsache hätte sicherlich auch Walt 
Disney selbst erkannt. Auf Grund dieser Veränderungen wird Disney auch im 21. Jahrhundert 
seine dominante Stellung in der Filmproduktion erhalten bleiben. 
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9. Anhang: Sequenzprotokolle 
 
 
Schneewittchen und die sieben Zwerge 
 
 
Schneewittchen und die sieben Zwerge. Regie: David D. Hand. Drehbuch: Ted Sears und Richard Creedon. 
USA: The Walt Disney Company, 1937. Fassung: VHS-Kaufvideo. Buena Vista Home Video GmbH, 1994. 
80’. 
 
 
Vorspann (0:00:00 – 0:02:45) 
 
Prolog (0:02:46 – 0:03:34): Ein Erzähler liest aus einem sichtbaren Buch vor, um uns die Vorgeschichte 
Schneewittchens näher zu bringen: Die eitle und böse Stiefmutter, die Königin, kleidete Schneewittchen 
in Lumpen und sie musste die Arbeit einer Dienstmagd verrichten, denn die Königin hatte Angst, 
Schneewittchen würde schöner werden als sie. Jeden Tag befragte sie ihren Wunderspiegel: „Wer ist die 
Schönste im ganzen Land?“. Solange der Spiegel die Stiefmutter bestätigte, war Schneewittchen noch 
sicher. 
 
1. Sequenz (0:03:35 – 0:04:51): Im Schloss befragt die Königin den Spiegel, wer denn die Schönste im 
ganzen Land sei. Der Spiegel antwortet diesmal, dass Schneewittchen 1000-mal schöner sei als die 
Königin. 
 
2. Sequenz (0:04:52 – 0:08:08): Während Schneewittchen die Stufen des Schlosses putzt, singt sie („Ich 
wünsch mir“) und redet mit den Tauben. Ein Prinz, der am Schloss vorbei reitet, hört sie, schwingt sich 
über die Mauer und steigt in ihren Gesang ein. Schneewittchen versteckt sich aufgrund ihrer Kleidung im 
Schloss, geht dann aber auf den Balkon. Die Stiefmutter beobachtet die beiden vom Fenster aus. 
 
3. Sequenz (0:08:09 – 0:08:51): Die Königin befiehlt dem Jäger Schneewittchen in den Wald zu bringen 
und sie zu töten. Als Beweis will sie ihr Herz. 
 
4. Sequenz (0:08:52 – 0:16:35): Schneewittchen hilft bei ihrem Waldspaziergang einem kleinen Vogel. 
Als sie sich bückt, will der Jäger die Möglichkeit nutzen und sie töten. Er bringt es jedoch nicht übers 
Herz, erzählt Schneewittchen von dem Vorhaben ihrer Stiefmutter und rät Schneewittchen in den Wald zu 
laufen und nicht zurückzukehren. 
Es wird Nacht, der Wald wird dunkler und wird zur Bedrohung. Schneewittchen fällt zu Boden und weint. 
Erst als die Tiere sich ihr nähern, beginnt sie wieder Hoffnung zu schöpfen und singt. Die Tiere führen sie 
zum Haus der Zwerge. 
 
5. Sequenz (0:16:36 – 0:21:59): Schneewittchen und die Tiere betreten das Haus der Zwerge. Zusammen 
putzen sie das Haus. Lied: „Sei vergnügt, sing ein Lied“. 
 
6. Sequenz (0:22:00 – 0:24:35): Die sieben Zwerge arbeiten in der Diamantenmine. Um 17:00 ist ihre 
Arbeit beendet und während sie nach Hause gehen singen sie („Hei Ho“) 
 
7. Sequenz (0:24:36 – 0:47:17): Schneewittchen entdeckt nach der Putzarbeit das Schlafzimmer der 
Zwerge. Die Tiere und Schneewittchen schlafen ein. Nach einer Weile ertönt der Gesang der Zwerge und 
die Tiere flüchten aus dem Haus. 
Die Zwerge entdecken, dass in ihrem Haus Licht brennt und Rauch aus dem Schornstein aufsteigt. Leise 
schleichen sie ins Haus und inspizieren es. Im Schlafzimmer sieht Seppl ein sich bewegendes Leintuch 
und alle Zwerge glauben, es sei ein Geist im Haus. Ihr Plan das Gespenst zu erschlagen wird nicht 
ausgeführt, da sie das schlafende Schneewittchen entdecken. Nach dem ersten Kennenlernen beschließen 
die Zwerge, Schneewittchen bei ihnen wohnen zu lassen, da sie kochen kann. Bevor sich die Zwerge zu 
Tisch setzen dürfen, müssen sie sich erst waschen. 
 
8. Sequenz (0:47:18 – 0:51:20): Im Schloss verrät der Spiegel der Königin, wo sich Schneewittchen 
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aufhält. Die Königin verwandelt sich daraufhin durch einen Zaubertrank in eine Hexe und sucht nach 
einer passenden Todesart für Schneewittchen. Sie wird fündig in einem vergifteten Apfel. 
 
9. Sequenz (0:51:21 – 1:01:30): Schneewittchen und die Zwerge verbringen einen Abend mit Musik und 
Tanz. Schneewittchen singt „Kommt erst mein Prinz zu mir“. Die Zwerge überlassen Schneewittchen ihre 
Betten. 
 
10. Sequenz (1:01:31 – 1:04:24): Die Hexe präpariert den giftigen Apfel. Es gibt nur ein Gegengift: der 
Liebe ersten Kuss. Mit einem Korb voll Äpfel macht sie sich auf den Weg. 
 
11. Sequenz (1:04:25 – 1:07:04):  Am Morgen verlassen die Zwerge das Haus um zur Arbeit zu gehen. 
Bevor sie gehen warnen sie Schneewittchen vor der Königin. 
 
12. Sequenz (1:07:05 – 1:07:32): Man sieht die Hexe auf dem Weg zu Schneewittchens Haus. 
 
13. Sequenz (1:07:33 – 1:15:59): Schneewittchen bäckt und singt „Kommt erst mein Prinz zu mir“. Die 
Hexe taucht am Fenster auf und bietet ihr einen Apfel an. Sie sagt ihr, dass der Apfel ihr Wünsche erfüllen 
kann. Schneewittchen denkt an ihren Prinzen, beißt in den Apfel und fällt zu Boden. 
Inzwischen alarmieren die Tiere die Zwerge, die sofort nach Hause eilen. Sie verfolgen die Hexe, die auf 
einen Berg flüchtet und sie mit einem Felsbrocken erschlagen will. Ein Blitz schlägt in den Berg ein und 
die Hexe stürzt in den Tod. 
 
14. Sequenz (1:16:00 – 1:16:59): Die Zwerge und Tiere trauern am Sterbebett um Schneewittchen. 
 
15. Sequenz (1:17:00 – 1:17:36): Der Erzähler liest das Insert am Bildschirm vor: die Zwerge brachten es 
nicht übers Herz, Schneewittchen zu begraben, deshalb bauten sie einen Sarg aus Glas und Gold. Auch 
der Prinz hörte von dieser Geschichte. 
 
16. Sequenz (1:17:37 – 1:21:09): Der Prinz kommt, singt und küsst Schneewittchen, worauf diese 
erwacht. Sie verabschiedet sich von den Zwergen und reitet mit dem Prinzen in den Sonnenuntergang. 
Insert: „…und von da an lebten sie glücklich miteinander, für alle Zeiten“. 
ENDE 
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Dumbo 
 
 
Dumbo. Regie: Ben Sharpsteen. Drehbuch: Helen Aberson und Harold Pearl. USA: Walt Disney Pictures. 
1941. Fassung: DVD-Kaufvideo. Special Collection. Buena Vista Home Entertainment GmbH, 2001.  61’. 
 
 
Vorspann (0:00:00 – 0:01:11) 
 
1. Sequenz (0:01:12 – 0:03:59): Ein Erzähler führt den Storch ein. (Lied). Die Störche bringen Tierbabys 
zu ihren Eltern. Nur Mrs. Jumbo blickt traurig zum Himmel. 
 
2. Sequenz (0:04:00 – 0:12:10): Aufbruchsstimmung im Zirkus. Die Tiere werden in den Zug geladen und 
kurz darauf fährt der Zug (Casey Jr.) ab. 
Gleichzeitig sucht ein Storch nach dem Ziel seiner Reise. Schließlich findet er Mrs. Jumbo im Zug und 
bringt ihr das Baby. Die anderen (weiblichen) Elefanten sind entzückt von Jumbo Junior, bis er niest und 
seine großen Ohren zum Vorschein kommen. Die Elefanten sind entsetzt ob des Geburtsfehlers und 
nennen ihn „Dumbo“. Mrs. Jumbo schließt die Klappe um mit ihrem Baby alleine zu sein. 
 
3. Sequenz (0:12:11 – 0:14:40): Als der Zug sein Ziel erreicht ist es dunkel und regnerisch. Kräftige 
Männer und Elefanten bauen das Zirkuszelt auf. Auch Dumbo und seine Mutter helfen mit. 
 
4. Sequenz (0:14:41 – 0:16:14): Beim Stadtumzug des Zirkus stolpert Dumbo über seine Ohren, fällt in 
eine Pfütze und wird verspottet. 
 
5. Sequenz (0:16:15 – 0:19:14): Dumbo wird von seiner Mutter gewaschen und tollt mit ihr herum. Die 
ersten Gäste treffen ein. Jungs verspotten Dumbo, ziehen ihm Schwanz sowie an den Ohren. Mrs. Jumbo 
will ihn beschützen, verprügelt einen Jungen und wirft mit Strohballen. Sie wird daraufhin in Ketten 
gelegt. 
 
6. Sequenz (0:19:15 – 0:27:16): Man sieht einen Waggon mit den Schildern „Mad Elephant“ und 
„Danger“. Parallel zur traurigen Mutter sieht man den weinenden, einsamen Dumbo. Die anderen 
Elefanten tratschen über Mrs. Jumbo. Sie geben der „Missgeburt“ die Schuld für ihr Ergehen und 
schließen Dumbo aus. Timotheus wird eingeführt. Ihm gefallen Dumbos Ohren. Timotheus schlägt 
Dumbo vor, Freunde zu werden und seine Mutter aus dem Gefängnis zu holen. Er sieht Dumbos Ohren 
als etwas Besonderes mit dem er zur Sensation werden kann. 
Die beiden gehen zum Zelt des Zirkusdirektors, der den Plan hat, eine Elefantenpyramide in der nächsten 
Show vorzustellen. Timotheus geht zum schlafenden Zirkusdirektor, gibt sich als sein Unterbewusstsein 
aus -> Dumbo soll der Höhepunkt der Pyramide werden. 
 
7. Sequenz (0:27:17 – 0:32:24): Die Elefanten bauen die Pyramide (Basis ist ein Ball). Timotheus bereitet 
Dumbo auf seinen Auftritt vor. Damit er nicht über seine Ohren stolpert, knotet er sie zusammen. Doch 
der Knoten lockert sich und Dumbo bringt die Pyramide und damit das gesamte Zirkuszelt zum Einsturz. 
 
8. Sequenz (0:32:25 – 0:33:47): Im Inneren des fahrenden Zuges jammern die Elefanten über ihre 
Verletzungen. Sie sehen es als gerechte Strafe, dass Dumbo nach seiner Aktion zum Clown degradiert 
wurde. 
 
9. Sequenz (0:33:48 – 0:35:22): Man sieht Dumbo, wie er als Clown arbeitet. 
 
10. Sequenz (0:35:23 – 0:48:50): Die Clowns feiern den Erfolg der Show mit Alkohol. Währenddessen 
wird Dumbo von Timotheus gewaschen. Timotheus rät ihm, stolz auf sich zu sein. Als Dumbo weint, 
gehen die beiden Dumbos Mutter besuchen (Lied: „Liebes Kind“) 
Die betrunkenen Clowns stoßen eine Flasche Alkohol in einen Eimer voll Wasser. Als Dumbo und 
Timotheus zurückkehren trinken sie aus diesem Eimer und sind betrunken. Dumbo kreiert mit seinem 
Rüssel Seifenblasen, die zu rosa Elefanten werden ((Lied: Rosa Elefanten). 
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11. Sequenz (0:48:51 – 0:57:46): Fünf schwarze Krähen sitzen auf einem Baum. Sie betrachten Dumbo 
und Timotheus, die auf einem Ast schlafen. Als Dumbo und Timotheus bemerken, wo sie sich befinden, 
fallen sie vor Schreck vom Baum. Die Krähen machen sich über die beiden lustig, bringen aber 
Timotheus auf die Idee, dass der Elefant geflogen sein könnte (Lied: „Doch nie wie ein Elefant fliegt“). 
Timotheus erzählt ihnen Dumbos traurige Geschichte, worauf sich die Krähen entschuldigen und Dumbo 
das Fliegen beibringen. Symbolisch dafür geben sie ihm die magische Feder. 
 
12. Sequenz (0:57:47 – 0:59:56): In der Großstadt will Dumbo den Leuten im Zirkus zeigen, dass er 
fliegen kann. Als er die Feder verliert bemerkt er, dass er diese gar nicht braucht. 
 
13. Sequenz (0:59:57 – 1:01:10): Dumbo ist auf allen Titelblättern – er ist nun ein Star mit Timotheus als 
Manager. Im Zug hat er sogar einen eigenen Waggon. Er und seine Mutter sind nun glücklich vereint. 
THE END 
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Arielle, die Meerjungfrau 
 
 
Arielle, die Meerjungfrau. Regie: John Musker und Ron Clements. Drehbuch: John Musker und Ron 
Clements und Roger Allers. USA: The Walt Disney Company, 1991. Fassung: VHS-Kaufvideo. Buena Vista 
Home Video GmbH, 1989. 79’. 
 
 
Prolog (0:03:36 – 0:05:14): Man sieht Vögel und Delphine. Ein Schiff mit Prinz Eric an Bord fährt über 
das Meer. Die Crew redet vom Meereskönig Triton. Dabei entkommt ihnen ein Fisch, der zurück ins 
Meer springt. 
 
Vorspann (0:05:15 – 0:06:30): Während der Titeleinblendung sieht man das Leben der Meeresbewohner, 
die zum Palast schwimmen. 
 
1. Sequenz (0:06:31 – 0:08:37): Versammlung in einer Halle des Palastes. König Triton und sein 
Hofkomponist Sebastian kommen in den Saal. Das Konzert beginnt. Arielles Schwestern stellen sich vor. 
Als Arielle an der Reihe wäre, stellt sich heraus, dass sie nicht anwesend ist. Triton ist entzürnt. 
 
2. Sequenz (0:08:38 – 0:11:32): Arielle und Fabius erkunden ein untergegangenes Schiff. Dabei werden 
sie von einem Hai angegriffen, den sie jedoch austricksen können. 
 
3. Sequenz (0:11:33 – 0:13:21): An der Oberfläche zeigen Arielle und Fabius der Seemöwe Scuttle die 
Gabel und die Pfeife, die sie im Schiff gefunden haben. Als sie nach dem Verwendungszweck fragen, 
liefert er ihnen falsche Erklärungen. Als er Musik erwähnt, erinnert sich Arielle an das Konzert ihres 
Vaters, dass sie vergessen hat. 
 
4. Sequenz (0:13:22 – 0:14:32): Arielle schwimmt nach Hause, wird dabei jedoch von Flotsam und 
Jetsam beobachtet, die das Bild an die Meereshexe Ursula „senden“. Diese sinniert über ihre 
Vergangenheit im Palast, in den sie um jeden Preis zurück will – an Stelle von Triton. Sie beauftragt 
Flotsam und Jetsam Arielle zu beobachten, da sie der Schlüssel zu Triton sein könnte. 
 
5. Sequenz (14:33 – 16:39): Nach der Strafpredigt von Triton und Sebastian, verrät Fabius, dass Arielle an 
der Meeresoberfläche war. Triton erklärt Arielle, wie gefährlich diese Barbaren von Menschen sind und 
verbietet ihr jemals wieder an die Oberfläche zu schwimmen. Sebastian wird beauftragt, sie zu bewachen. 
 
6. Sequenz (0:16:40 – 0:21:21): Sebastian folgt Arielle und Fabius in eine Höhle, in der Arielle 
Gegenstände von Menschen sammelt. Arielle beklagt sich über das Unverständnis ihres Vaters. Sie will 
ein Mensch werden (Lied: „Ein Mensch zu sein“). Sie entdecken Sebastian und bitten ihn, Triton nichts 
über die Höhle zu erzählen. An der Oberfläche sieht Arielle ein Schiff und Raketen und schwimmt hin. 
 
7. Sequenz (0:21:22 – 0:26:54): Arielle schwimmt nah ans Schiff und beobachtet das Fest. Arielle sieht 
Eric und ist beeindruckt. Eric bekommt zu seinem Geburtstag eine Statue, die ihn selbst darstellt. Lieber 
wäre ihm allerdings, endlich das „richtige Mädchen“ zu finden. Als ein Gewitter aufzieht, schlägt ein 
Blitz in das Schiff ein und die Crew wird vom Schiff geschleudert. Eric verlässt das Rettungsboot, um 
seinen Hund Max vor den Flammen zu retten. Das Schiff explodiert. Arielle rettet Eric. 
 
8. Sequenz (0:26:55 – 0:29:36): Arielle bringt Eric zum Ufer. Sie singt „Ein Mensch zu sein“. Eric 
erwacht und hört ihre Stimme. Als Max und Grimsby kommen, flüchtet Arielle ins Meer. Flotsam und 
Jetsam beobachten Arielle und Ursula weiß nun von Arielles Liebe zu Eric. 
 
9. Sequenz (0:29:37 – 0:30:15): Arielles Schwestern bringen Triton auf die Idee, dass Arielle, ihrem 
Benehmen nach, verliebt sein könnte. 
 
10. Sequenz (0:30:16 – 0:34:25): Sebastian will Arielle klar machen, wo ihr Zuhause ist „Unter dem 
Meer“. Fabius flüstert Arielle etwas ins Ohr, und die beiden verschwinden. Sebastian wird zum 
Meereskönig gerufen. 
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11. Sequenz (0:34:26 – 0:35:57): Ein Missverständnis führt dazu, dass Sebastian Triton von dem Ausflug 
zur Oberfläche und Eric erzählt. 
 
12. Sequenz (0:35:58 – 0:40:09): Fabius hat die Statue von Eric in Arielles Höhle gebracht. Triton taucht 
auf und aus Wut über Arielles Liebe zu einem Menschen zerstört er ihre Höhle. Arielle weint. Flotsam 
und Jetsam erzählen Arielle von der Meereshexe Ursula, die all ihre Wünsche erfüllen kann. Arielle 
begleitet sie. Sebastian und Fabius folgen ihr. 
 
13. Sequenz (0:40:10 – 0:46:46): Ursula will Arielle helfen ein Mensch zu werden (Lied: „Arme Seelen 
in Not“). Arielle wird drei Tage lang ein Mensch sein. Bringt sie Eric bis zum Sonnenuntergang des 
dritten Tages dazu sich in sie zu verlieben und sie zu küssen, wird sie für immer ein Mensch bleiben. 
Wenn nicht, gehört ihre Seele Ursula. Als Bezahlung muss ihr Arielle ihre Stimme geben. Sebastian und 
Fabius bringen die menschliche Arielle zur Oberfläche. 
 
14. Sequenz (0:46:47 – 0:50:58): Prinz Eric sucht nach der Frau mit der besonderen Stimme. Gleichzeitig 
ist Arielle am Ufer angekommen. Nicht weit entfernt hat Max ihre Fährte aufgenommen und führt Eric zu 
Arielle. Er ist enttäuscht, als er merkt, dass sie nicht sprechen kann, nimmt die „Schiffbrüchige“ aber 
trotzdem mit zu sich nach Hause. 
 
15. Sequenz (0:50:59 – 0:57:27): Arielle nimmt ein Bad. Sebastian, der sich in Arielles Seitentasche 
versteckt hatte, wird gewaschen und gebügelt und landet in der Küche. 
Zur gleichen Zeit taucht Arielle im Speisesaal auf. Mit ihrer Unwissenheit über die Welt der Menschen 
bringt sie Eric zum Lachen. In der Küche schlägt sich Sebastian mit dem französischen Koch Louis 
herum, der ihn kochen will. 
 
16. Sequenz (0:56:12 – 0:58:00): Arielle legt sich zu Bett. Zur selben Zeit lässt Triton das Meer nach 
seiner Tochter absuchen und macht sich Vorwürfe. 
 
17. Sequenz (0:58:01 – 1:03:27): Eric zeigt Arielle sein Königreich. Bei der Bootsfahrt am Abend sorgt 
Sebastian mit der passenden Musik („Küss sie doch) für Stimmung, um Eric zu einem Kuss zu bewegen. 
Sebastian flüstert ihm den Namen Arielles ins Ohr. Um den Kuss zwischen den beiden zu verhindern, 
kentern Flotsam und Jetsam das Boot. Ursula kriegt Panik und beschließt einzugreifen. 
 
18. Sequenz (1:03:28 – 1:04:35): Als Eric sich entschließt, nicht mehr nach dem Mädchen mit der Stimme 
zu suchen, erscheint Vanessa (=Ursula) am Strand und singt mit Arielles Stimme. 
 
19. Sequenz (1:04:36 – 1:06:03): Scuttle berichtet Arielle am Morgen von der bevorstehenden Hochzeit 
am Nachmittag. Freudig läuft sie hinunter, wo sie Arielle mit Vanessa sieht. 
 
20. Sequenz (1:07:04 – 1:16:29): Am Abend läuft das Hochzeitsschiff aus. Vanessas Spiegelbild zeigt 
Ursula und so weiß Scuttle Bescheid. Fabius bringt Arielle zum Schiff und Scuttle bringt mehrere Tiere 
dazu, ihnen zu helfen. Scuttle reißt Vanessa die Muschel, in der sich Arielles Stimme befindet, vom Hals. 
Arielle erhält ihre Stimme zurück. Eric will Arielle küssen, doch es ist zu spät: die Sonne ist bereits 
untergegangen. Vanessa verwandelt sich zurück in Ursula und schleppt Arielle zurück ins Meer. Triton, 
der von Sebastian verständigt wurde, taucht auf und ist bereit, seine Seele gegen Arielles einzutauschen – 
das, was Ursula immer wollte. Triton wird in einem Wurm verwandelt. Die Krone gehört jetzt Ursula. 
Eric ist Arielle gefolgt. Im Kampf tötet Ursula aus Versehen Flotsam und Jetsam. Sie macht sich 
riesengroß und beschwört einen Sturm herauf. Dadurch erscheint ein versunkenes Schiff, das Eric unter 
seine Kontrolle bringt und Ursula mit einem spitzen Mast tötet. Somit werden alle gefangen Seelen, unter 
ihnen Triton, befreit. Triton erkennt, dass Arielle Eric wirklich liebt. Er ist bereit sie gehen zu lassen und 
zaubert ihr Beine. 
 
21. Sequenz (1:16:30 – 1:18:03): Hochzeit am Schiff. Sebastian muss sich noch einmal mit dem Koch 
duellieren, doch er gewinnt. Die Meeresbewohner verabschieden Arielle. 
 
Credits (1:18:04 – 1:22:16) 
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Der König der Löwen 
 
 
Der König der Löwen. Regie: Roger Allers und Rob Minkoff. Drehbuch: Irene Mecchi, Jonathan Roberts 
und Linda Woolverton. USA: The Walt Disney Company, 1994. Fassung: VHS-Kaufvideo. Buena Vista Home 
Entertainment GmbH, 1995. 84’. 
 
 
Prolog (0:10:13 – 0:14:12): In Afrika geht die Sonne auf. Tiere machen sich auf den Weg und versammeln 
sich vor dem Königsfelsen. Der Affe Rafiki segnet den kleinen Löwen Simba und stellt den Tieren ihren 
zukünftigen König vor. Lied: „Der Ewige Kreis“. 
Titeleinblendung: „Der König der Löwen“. 
 
1. Sequenz (0:14:13 – 0:16:43). Scar ist unglücklich über den Nachwuchs, da für ihn nun keine Chance 
mehr besteht hat, jemals König zu werden. Sein Bruder Mufasa und der Vogel Zazu gehen zu ihm und 
machen ihm Vorwürfe, dass er nicht zur Zeremonie erschienen ist. 
 
2. Sequenz (0:16:44 – 0:17:35): Auf einen Baum zeichnet Rafiki das Bild Simbas. 
 
3. Sequenz (0:17:36 – 0:20:43): Simba weckt die schlafenden Eltern. Mufasa zeigt Simba sein späteres 
Königreich (alles was das Licht berührt). Mufasa verbietet Simba, jemals zum schattigen Land zu gehen. 
Mufasa lehrt Simba, jedes Lebewesen zu respektieren, da alle zum ewigen Kreis des Lebens gehören. Die 
„Lehrstunde“ wird beendet, als Hyänen im Land gesichtet wurden. 
 
4. Sequenz (0:20:44 – 0:22:28): Simba besucht seinen Onkel Scar, der ihm vom Elefantenfriedhof erzählt. 
 
5. Sequenz (0:22:29 – 0:26:51): Simba holt seine Freundin Nala, um zum Elefantenfriedhof zu gehen. 
Zazu soll die beiden begleiten. Unterwegs erzählt er ihnen, dass die beiden einander versprochen sind. 
Lied: „Ich will jetzt gleich König sein“. Das Lied ist auch eine Aktion, um Zazu loszuwerden, um zum 
Friedhof zu gehen. 
 
6. Sequenz (0:26:52 – 0:34:16): Am Elefantenfriedhof angekommen werden Nala und Simba von Hyänen 
angegriffen. Zazu holt Mufasa, der die Hyänen verjagt. Auf dem Nachhauseweg erhält Simba eine 
Strafpredigt, doch sein Vater ist verständnisvoll. Mufasa erzählt Simba, dass die großen Könige der 
Vergangenheit in den Sternen stehen und ihm später den Weg weisen werden. 
 
7. Sequenz (0:34:17 – 0:38:52): An einem dunklen Ort gibt Scar sich als Anführer der Hyänen zu 
erkennen. Er macht den Hyänen Vorwürfe, nicht einmal mit einem kleinen Löwen fertig zu werden. Er 
gibt seinen Plan bekannt, Mufasa töten zu wollen. Lied: „Seid Bereit“. Er verspricht den Hyänen, dass sie 
unter seiner Herrschaft nie mehr Hunger leiden werden und sichert sich so ihre Unterstützung. 
 
8. Sequenz (0:38:53 – 0:48:17): Scar verspricht Simba eine Überraschung und lockt ihn zu einem Felsen. 
Scar gibt den Hyänen das Zeichen um die Gnus aufzuschrecken. Simba flüchtet vor ihnen in die Schlucht. 
Scar berichtet Mufasa von dem Vorfall, welcher zu seinem Sohn eilt und ihn aus der Schlucht rettet. Mit 
letzter Kraft zieht Mufasa sich am Felsen hoch, doch Scar wirft ihn mitten in die Herde der rennenden 
Gnus. Scar redet Simba ein, Schuld am Tod Mufasas zu sein. Er rät ihm das Land zu verlassen und nie 
mehr zurückzukehren. Dann hetzt er ihm die Hyänen hinterher, die es aber wieder verabsäumen ihn zu 
töten. 
 
9. Sequenz (0:48:18 – 0:49:14): Scar berichtet den Löwen vom Tod der beiden. Er stellt sich als neuer 
Herrscher vor und berichtet von einem neuen Zeitalter in dem Löwen und Hyänen vereint sind. Rafiki 
hört davon und streicht die Zeichnung Simbas durch. 
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10. Sequenz (0:49:15 – 0:56:05): Simba liegt in der Wüste. Timon und Pumbaa vertreiben die um Simba 
kreisenden Aasgeier. Die beiden beschließen, den kleinen Löwen zu behalten und bringen ihm ihre 
Philosophie „Hakuna Matata“ bei – er soll seiner Vergangenheit und seinen Problemen den Rücken 
kehren. Während des Lieds wird Simba erwachsen und hat sich die Philosophie einverleibt. Er führt ein 
Leben ohne Pflichten und Sorgen. 
 
11. Sequenz (0:56:06 – 0:57:46): Die Hyänen beschweren sich bei Scar, dass es nichts mehr zu fressen 
gibt und die Löwinnen sich weigern zu jagen. 
 
12. Sequenz (0:57:47 – 1:00:48): Simba, Timon und Pumbaa schauen in die Sterne. Simba erinnert sich 
an seinem Vater und was er einst über die Sterne sagte. Er wirbelt Blätter und Staub auf, welche den Weg 
zu Rafiki finden. Dieser weiß nun, dass Simba am Leben ist und erneuert die Zeichnung. 
 
13. Sequenz (1:00:49 – 1:15:40): Als Pumbaa einem Käfer nachläuft, wird er von einer Löwin 
angegriffen. Simba rettet ihn. Durch die Art des Kampfes mit der Löwin erkennt er Nala wieder. Sie 
verlieben sich (Lied: „Kann es wirklich Liebe sein?“). Nala erzählt Simba von Scars 
Schreckensherrschaft und dem Hunger, der sie alle bedroht. Nala erinnert ihn an seine Bestimmung, doch 
Simba läuft weg. Er trifft auf Rafiki, der ihm klar macht, dass Mufasa in ihm weiterlebt. Mufasa erscheint 
am Himmel und macht Simba klar, dass er seinen Platz als König einnehmen muss. 
 
14. Sequenz (1:15:41 – 1:16:56): Nala, Simon und Pumbaa erfahren von Rafiki, dass Simba bereit ist, 
König zu werden. Währenddessen ist Simba auf dem Weg nach Hause. 
 
15. Sequenz (1:16:57 – 1:28:54): Simba erkennt das geweihte Land kaum wieder. Nala, Timon und 
Pumbaa wollen ihn im Kampf gegen Scar unterstützen. Als Scar sich sicher glaubt, gesteht er, Mufasa 
getötet zu haben. Es kommt zum Kampf zwischen Simbas Freunden und den Hyänen. Simba kämpft mit 
seinem Onkel Scar, welcher am Ende einen Felsen hinabstürzt und von seinen „Freunden“ den Hyänen 
getötet wird. 
Simba betritt den Königsfelsen – er hat seinen Platz im ewigen Kreis eingenommen. 
 
16. Sequenz (1:28:55 – 1:29:43): Simba, Nala, Simon und Pumbaa stehen am Königsfelsen. Das geweihte 
Land ist wieder zu alter Pracht erblüht. Den versammelten Tieren wird von Rafiki ihr zukünftiger König 
präsentiert. 
Titeleinblendung: „Der König der Löwen“. 
 
Credits (1:29:44 – 1:34:30) 
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Hercules 
 
 
Hercules. Regie: John Musker und Ron Clements. Drehbuch: John Musker und Ron Clements. USA: Walt 
Disney Pictures, 1997. Fassung: DVD-Kaufvideo.  Special Collection. Buena Vista Home Entertainment 
GmbH, 2002.  89’. 
 
 
Prolog: (0:00:00 – 0:02:16): Ein Erzähler wird von den Musen unterbrochen, da sie die Geschichte 
moderner erzählen wollen. Sie erzählen von Titanen, die von Zeus eingesperrt wurden. Lied: „Jedes Wort 
ist wahr“. 
 
(0:02:17 – 0:02:36): Titeleinblendung: „Hercules“ 
 
1. Sequenz (0:02:37 – 0:05:55): Am Olymp wird die Geburt des Gottes Hercules gefeiert. Die Eltern Zeus 
und Hera schenken ihm das geflügelte Pferd Pegasus. Auch der Gott der Unterwelt Hades erscheint und 
beklagt sich über seinen „Job“. 
 
2. Sequenz (0:05:56 – 0:10:06): In der Unterwelt kündigen Pech und Schwefel die allwissenden Moiren 
an. Sie raten Hades in 18 Jahren die Titanen freizulassen, dann wird er Zeus besiegen und den Kosmos 
regieren. Doch wenn Hercules kämpft, wird er gewinnen. Um das zu verhindern, will Hades Hercules 
durch einen Trank sterblich machen und ihn töten. 
 
3. Sequenz (0:10:07 – 0:12:25): Pech und Schwefel entführen Hercules und geben ihm den Zaubertrank. 
Alkmene und Amphitryon erscheinen und verhindern, dass Hercules den letzten Tropfen trinkt. Pech und 
Schwefel beschließen Hades zu erzählen, Hercules sei tot. 
 
4. Sequenz (0:12:26 – 0:13:29): Von den Musen erfahren wir, dass Hercules als Sterblicher aufwächst, 
dass ihm jedoch die Götterkraft (auf Grund des letzten fehlenden Tropfens) geblieben ist. 
 
5. Sequenz (0:13:30 – 0:16:48): Hercules wird als Jugendlicher von den anderen Menschen wegen seiner 
Tollpatschigkeit und seiner außergewöhnlichen Kraft als Ungeheuer angesehen. 
 
6. Sequenz (0:16:49 – 0:19:46): Hercules führt eine Unterhaltung mit seinem Vater Amphitryon. Er hat 
das Gefühl nicht in diese Welt zu passen und für etwas anderes bestimmt zu sein. Lied: „Ich werd’s noch 
beweisen“. Daraufhin erzählen ihm seine Eltern, dass sie ihn gefunden haben und geben ihm das Amulett, 
dass er damals trug: das Symbol der Götter. Hercules beschließt zu den Göttern zu gehen, um zu erfahren, 
wer er ist. 
 
7. Sequenz (0:19:47 – 0:23:14): Im Tempel des Zeus erwacht die Statue Zeus zum Leben. Hercules 
erfährt, dass er ein Gott ist. Um wieder auf dem Olymp leben zu dürfen, muss er sich als wahrer Held 
beweisen. Zeus ruft Pegasus und rät Hercules, Philoctetes aufzusuchen. 
 
8. Sequenz (0:23:15 – 0:30:28): Hercules findet den Satyr Phil, den Trainer aller Helden. Nach einer 
langen Unterredung und dem Eingreifen Zeus’ erklärt sich Phil bereit, Hercules zu trainieren, da dieser 
seine letzte Chance ist, den größten Helden aller Zeiten zu trainieren. Die Ausbildung beginnt sofort. 
Lied: „Ich hab’ nur eine Hoffnung und die bist du.“ Am Ende des Liedes sieht Hercules aus, wie ein Held 
und ist bereit für seine erste Bewährungsprobe. 
 
9. Sequenz (0:30:29 – 0:37:18): Auf dem Weg nach Theben hören sie den Schrei einer Jungfrau (Meg) die 
von dem Monster Nessus gefangen gehalten wird. Hercules besiegt Nessus und verliebt sich in Meg. Als 
Meg allein durch den Wald geht, trifft sie Pech und Schwefel und Hades, dessen Handlanger sie ist. 
Durch sie erfährt Hades, dass Hercules noch am Leben ist. 
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10. Sequenz (0:37:19 – 0:46:53): Hercules und Phil treffen in Theben ein. Meg erscheint und berichtet, 
von zwei Kindern, die verschüttet wurden. Hercules befreit sie, nicht wissend, dass es sich bei den 
Kindern um Pech und Schwefel handelt, und dass ihm Hades diese Falle gestellt hat. Hercules wird von 
Hyra, der mehrköpfigen Schlange, angegriffen, kann sie aber besiegen. 
 
11. Sequenz (0:46:54 – 0:49:09): Hercules ist ein gefeierter Held. Lied der Musen: „In Sekunden auf 
Hundert“. Er besiegt alle von Hades gesandten Monster und wird zum Star. 
 
12. Sequenz (0:49:10 – 0:51:18): Hades schickt Meg zu Hercules, um seine Schwäche herauszufinden. 
Tut sie es, bekommt sie ihre Freiheit zurück, die sie für einen Mann aufgab. 
 
13. Sequenz (0:51:19 – 0:52:47): Hercules berichtet Zeus von seinen Heldentaten. Der Einzug in den 
Olymp bleibt ihm jedoch weiterhin verwehrt, da er sich noch nicht als Held erwiesen hat. 
 
14. Sequenz (0:52:48 – 1:02:24): Als Hercules für eine Vasenmalerei Modell steht, erscheint Meg und die 
beiden verbringen einen gemeinsamen Tag – ohne Phils Erlaubnis. Meg verliebt sich in Hercules. Lied: 
„Ich will keinen Mann“. Phil, der vom Pferd stürzt, als er Hercules abholt, hört, dass Meg eine 
Verbündete von Hades ist und Hades weiß nun, dass Hercules’ Schwäche Meg ist. 
 
15. Sequenz (1:02:25 – 1:07:21). Im Stadion berichtet Phil Hercules, dass Meg eine Betrügerin ist, doch 
Hercules glaubt ihm nicht. Hades erscheint und zeigt ihm, dass er Meg gefangen hält. Er bietet Hercules 
einen Deal an: Hercules soll 24 Stunden auf seine Kraft verzichten, um Meg zu befreien. Hades 
verspricht, dass ihr nichts geschehen wird. Als Herc einwilligt, erfährt Hercules, wer Meg wirklich ist. 
 
16. Sequenz (1:07:22 – 1:16:51): Hades lässt die Titanen frei, um Zeus zu zerstören. Einem Titanen gibt 
er den Auftrag, Hercules zu töten, doch Hercules besiegt ihn auch ohne seine Kraft. Als eine Säule auf 
Hercules stürzt, wirft sich Meg dazwischen. Hercules bekommt seine Kraft zurück, da Hades seinen Teil 
der Abmachung nicht eingehalten hat: er hatte geschworen, dass Meg nichts passiert. Hercules kämpft 
gegen die Titanen und gewinnt. Meg stirbt. 
 
17. Sequenz (1:16:52 – 1:19:29): Hercules begibt sich in die Unterwelt und bietet Hades sein Leben 
gegen Megs. Er stürzt sich in den Fluss des Todes und wird zu einem Gott, da er selbstlos gehandelt hat 
und nun ein wahrer Held ist. Hercules stößt Hades in den Fluss des Todes. 
 
18. Sequenz (1:19:30 – 1:23:12): Meg erwacht zum Leben und die beiden werden zum Olymp gebracht. 
Hercules entscheidet sich, bei Meg auf der Erde zu bleiben. Lied: „Ein Stern geht auf“. Auch Phils Traum 
erfüllt sich: Hercules’ Bild steht in den Sternen und Leute sagen: „Den hat Phil trainiert.“ 
 
Credits (1:23:13 – 1:29:00) 
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Die Unglaublichen 
 
 
Die Unglaublichen: The Incredibles. Regie: Brad Bird. Drehbuch: Brad Bird. USA: Disney/Pixar, 2004. 
Fassung: DVD-Kaufvideo. Special Collection. Buena Vista Home Entertainment GmbH, 2005. 111’. 
 
 
Prolog (0:00:00 – 0:01:58): Interviews mit den Superhelden Mr. Incredible, Elastigirl und Frozone. 
 
(0:01:59 – 0:02:06): Titeleinblendung: „Die Unglaublichen – The Incredibles“ 
 
1. Sequenz (0:02:07 – 0:08:51): Auf dem Weg zu einem Termin verrichtet Mr. Incredible noch einige 
Heldentaten. Er muss sich auch mit seinem größten Fan Buddy herumschlagen, der ihn als „Incrediboy“ 
unterstützen möchte – Mr. Incredible lehnt ab. Als er einen Dieb stellen will, erscheint Elastigirl und 
erledigt das für ihn. 
 
2. Sequenz (0:08:52 – 0:09:47): Mr. Incredible (Bob) kommt zu spät zu seiner Hochzeit mit Elastigirl 
(Helen). 
 
3. Sequenz (0:09:48: 0:11:04): Zeitungsartikel und Fernsehnachrichten berichten von einem Mann, der 
Mr. Incredible verklagte, da dieser ihn gegen seinen Willen gerettet hat. Daraufhin häuften sich die 
Superheldenklagen, was für den Staat eine finanzielle Belastung darstellte. Die Superhelden mussten 
versprechen, keine Heldentaten mehr zu begehen. 
 
4. Sequenz (0:11:05 – 0:12:58): Insert: „15 Jahre später“. Bob versucht nun als Versicherungsbeamter den 
Menschen zu helfen. Er ist unglücklich. Helen (Elastigirl) wurde zur Hausfrau und Mutter. 
 
5. Sequenz (0:12:59 – 0:15:36): Helen wird zum Direktor gerufen, da ihr Sohn Flash Unfug mit einem 
Lehrer getrieben hat. Ihm kann allerdings nichts nachgewiesen werden, da er schnell wie ein Blitz ist. Im 
Auto erklärt Helen ihrem Sohn, dass sie sich anpassen müssen, und dass es ihm darum verboten ist, Sport 
auszuüben. Die beiden holen Helens Tochter Violetta, die heimlich verliebt ist, von der Schule ab. Ihre 
Superkraft: sie kann sich unsichtbar machen und Kraftfelder erzeugen. 
 
6. Sequenz (0:15:37 – 0:19:54): Bob kommt nach Hause und muss sich beim Abendessen mit 
Familienproblemen auseinandersetzen. Er wird von seinem Freund Frozone abgeholt. Sie wollen Bowlen 
gehen. 
 
7. Sequenz (0:19:55 – 0:23:18): Bob und Frozone sitzen im Auto und hören den Polizeifunk ab, um 
Heldentaten begehen zu können, wobei sie von einer Frau beobachtet werden. Die beiden Freunde retten 
Menschen aus einem brennenden Haus – aber nicht ohne Komplikationen. 
 
8. Sequenz (0:23:19 – 0:25: 47): Bob kommt heim und wird von seiner Frau ertappt. Sie weiß, dass er 
wieder als Held gearbeitet hat. Ihr ist das Familienleben wichtiger als das Superheldenleben, im 
Gegensatz zu ihrem Mann. 
 
9. Sequenz (0:25:48 – 0:29:27): Bob wird gefeuert, da er seinen Chef durch mehrere Wände wirft. 
 
10. Sequenz (0:29:28 – 0:33:29): Zuhause erhält Bob eine Nachricht von Mirage, die ihn zu einer 
geheimen Mission beruft. Bob verheimlicht Helen, dass er gefeuert wurde und erzählt von einer Tagung. 
Er begibt sich auf die lang ersehnte Mission. 
 
11. Sequenz (0:33:30 – 0:39:45): Bob muss auf einer Insel einen Kampfcomputer ausschalten. Dabei wird 
er von Mirage und einem Unbekannten beobachtet. 
 
12. Sequenz (0:39:46 – 0:41:19): Nach der Mission ist Bob wie ausgewechselt. Er hat wieder Spaß am 
Familienleben und bringt sich auch körperlich wieder in Schuss. 
 
 143 
13. Sequenz (0:41:20 – 0:44:08): Bob entdeckt Löcher in seinem Anzug und fährt zu der Designerin 
Edna. Sie will die Löcher stopfen und ihm einen neuen Anzug entwerfen. 
 
14. Sequenz (0:44:09 – 0:45:12): Helen hört ein Telefongespräch von Bob und Mirage und wird 
misstrauisch. 
 
15. Sequenz (0:45:13 – 0:46:54): Bob begibt sich auf die Insel für eine neue Mission. 
 
16. Sequenz (0:46:55 – 0:47:59): Helen entdeckt Bobs genähten Anzug und ruft Edna an. 
 
17. Sequenz (0:48:00 – 0:51:59): Auf der Insel wird Bob erneut von einem Kampfroboter angegriffen, 
welcher von „seinem größten Fan“ Buddy alias „Incrediboy“ alias „Syndrom“ gesteuert wird. Dieser 
bezeichnet sich selbst als Mr. Incredibles Erzfeind und glaubt ihn eliminiert zu haben. 
 
18. Sequenz (0:52:00 – 0:54:49): Edna zeigt Helden die Anzüge, die sie passend für jedes Familien-
mitglied angefertigt hat. 
 
19. Sequenz (0:54:50 – 0:58:07): Bob hat Syndroms Angriff überlebt und schleicht sich in Syndroms 
Gebäude. Gleichzeitig findet Helden durch ein Telefongespräch heraus, dass Bob schon vor geraumer 
Zeit gekündigt wurde. Bob hackt sich in Syndroms Computer und erfährt, dass Syndrom schon viele 
ehemalige Superhelden eliminiert hat. Helen ortet Bob durch den Sender in seinem Anzug. Dadurch wird 
Bob verraten und gefangen genommen. Helen beschließt zu Bob zu reisen. 
 
20. Sequenz (1:00:58 – 1:02:25): Helen will ihre Kinder allein zu Hause lassen. Die Kinder entdecken die 
Superhelden-Anzüge. 
 
21. Sequenz (1:02:26 – 1:03:16): Helen fliegt mit einem Jet zu Bobs Aufenthaltsort. 
 
22. Sequenz (1:03:17 – 1:09:59): Syndrom hält Bob gefangen und versetzt ihm Stromschläge. Durch 
Helens Funksprüche weiß er, dass sie im Anflug auf die Insel ist und schießt Raketen auf sie ab. 
Gleichzeitig entdeckt Helen ihre Kinder im Jet und telefoniert mit der Babysitterin ihres Babys Jack-Jack. 
Bob erfährt, dass auch seine Kinder an Bord des Jets sind. Die Raketen treffen den Jet. Helen stürzt sich 
mit den Kindern aus dem Flugzeug und verwandelt sich in eine Art Fallschirm. Als Bob erfährt, dass der 
Jet zerstört wurde, schnappt er sich Mirage und droht Syndrom, sie zu töten. Syndrom kümmert diese 
Tatsache nicht weiter und Bob muss aufgeben. Helen und die Kinder stürzen ins Meer, worauf sich Helen 
in ein Boot verwandelt und die Kinder an Land bringt. 
 
23. Sequenz (1:10:00 – 1:12:38): Am Abend erreichen Helen, Flash und Violetta das Ufer. Helen sucht 
Bob und versteckt die Kinder in einer Höhle. 
 
24. Sequenz (1:12:39 – 1:18:29): Mirage wirft Syndrom vor, mit ihrem Leben gespielt zu haben. Zur 
gleichen Zeit sucht Helen nach Bob. Syndroms Rakete wird gestartet und durch das daraus ent-stehende 
Feuer werden Flash und Violetta gezwungen, die Höhle zu verlassen. Die Rakete Syndroms nimmt Kurs 
auf die Stadt. 
 
25. Sequenz (1:18:30 – 1:25:52): Flash und Violetta erwachen im Dschungel und lösen Alarm aus. 
Gleichzeitig befreit Mirage Bob und erzählt ihm, dass seine Familie den Absturz überlebt hat. Auch Helen 
findet Bob endlich. Die beiden machen sich auf den Weg um ihre Kinder zu retten, welche versuchen, den 
Wachen durch ihre Superkräfte zu entkommen. Syndrom nimmt die Familie gefangen. 
 
26. Sequenz (1:25:53 – 1:37:48): Syndrom verrät der gefangenen Familie seinen Plan: Er will mit dem 
Kampfroboter die Stadt angreifen und sie dann selbst retten. Um der größte Held aller Zeiten zu werden, 
brachte er (beinahe) alle anderen Superhelden um. Syndrom macht sich auf den Weg in die Stadt, welche 
gerade vom Roboter angegriffen wird. Violetta befreit die Familie durch ihr Kraftfeld. Mirage hilft der 
Familie eine Rakete startklar zu machen, um in die Stadt zu kommen. Gleichzeitig macht sich Frozone in 
der Stadt bereit für den Kampf mit dem Roboter. Syndrom erscheint und kämpft gegen den Roboter, 
welcher allerdings auch ihn angreift und ihn wegschleudert. Die Unglaublichen erreichen die Stadt. 
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Gemeinsam mit Frozone zerstören sie den Roboter. 
 
27. Sequenz (1:37:49 – 1:41:18): Eine Limousine bringt die Familie nach Hause. Syndrom will das Baby 
Jack-Jack entführen und zu seinem Schüler machen. Doch das Baby befreit sich durch seine Superkräfte 
selbst. Syndrom wird der Umhang seines Anzugs zum Verhängnis: er wird in die Turbine eines Flugzeugs 
geschlotzt. 
 
28. Sequenz (1:41:19 – 1:43:09): Violetta verabredet sich mit ihrem Schwarm und Flash darf endlich 
Sport ausüben – unter der Bedingung, nur zweiter zu werden. Als die Superhelden-Familie das Stadion 
verlässt, wird die Stadt erneut von einem Bösewicht angegriffen und die Familie macht sich bereit. 
 
Credits (1:43:10 – 1:50:37) 
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Cars 
 
 
Cars. Regie: John Lasseter. Drehbuch: John Lasseter und Joe Ranft. USA: Disney/Pixar, 2006. Fassung: 
DVD-Kaufvideo. Buena Vista Home Entertainment GmbH, 2007. 112’. 
 
 
1. Sequenz (0:00:00 – 0:15:59): Lightning McQueen konzentriert sich auf sein bevorstehendes Rennen. 
Die Menge jubelt ihm zu. Während dem Rennen: Titeleinblendung (0:02:02 – 0:02:05) „Cars“. Der King, 
der Bösewicht Chick Hicks und Lightning gehen gleichzeitig über die Ziellinie, der Gewinner des Piston 
Cups muss in einem weiteren Rennen in Kalifornien ermittelt werden. 
Lightning bezeichnet sich als „One-Man-Show“, er braucht kein Team. Er will Dinoco als Sponsor und 
schämt sich für seinen eigenen – den Rostbekämpfer „Rust-eze“. Lightning wird in den LKW Mack 
geladen um nach Kalifornien zu reisen. 
 
2. Sequenz (0:16:00 – 0:22:46): Lightning zwingt Mack die Nacht durchzufahren, da er als erster in 
Kalifornien sein will um sich Dinoco als Sponsor zu sichern. Mack ist müde, schläft ein und bemerkt 
nicht, dass sich die Ladefläche öffnet und der schlafende Lightning aus dem Wagen rollt. Er erwacht und 
im Versuch Mack zu finden verfährt er sich. 
 
3. Sequenz (0:22:47 – 0:26:10): Lightning will zurück auf die Interstate finden. Er fährt zu schnell und 
wird von einem Polizisten verfolgt. Er kommt in die trostlose Kleinstadt Radiator Springs und durch ein 
Missgeschick zerstört er die Straße dort. Er ist ohnmächtig. 
 
4. Sequenz (0:26:11 – 0:26:53): Mack trifft in Kalifornien ein, öffnet die Ladefläche, doch Lightning ist 
spurlos verschwunden. In den Nachrichten verbreitet sich die Neuigkeit, dass Lightning vermisst wird 
schnell. 
 
5. Sequenz (0:26:54 – 0:28:19): Der Abschleppwagen Hook bringt Lightning, der erwacht ist, zum 
Verkehrsgericht. Niemand in der Stadt weiß, dass Lightning ein berühmter Rennwagen ist. 
 
6. Sequenz (0:28:20 – 0:32:25): Der Richter Doc will Lightning aus der Stadt raus haben, doch Sally 
überredet die Stadtbewohner, ihn die Straße reparieren zu lassen, erst dann darf er die Stadt verlassen. 
 
7. Sequenz (0:32:26 – 0:34:16): Lightning versucht abzuhauen, doch die Bewohner haben seinen Tank 
entleert und so kommt er nicht weit. 
 
8. Sequenz (0:34:17 – 0:41:16): Lightning asphaltiert die Straße. Als zwei Autos vorbeikommen, die sich 
verfahren haben, flippen die Bewohner der Stadt aus und tun alles um sie zu beeindrucken und sie zum 
Bleiben zu bewegen – vergeblich. Um so schnell wie möglich mit seiner Arbeit fertig zu werden, ruiniert 
Lightning die Straße noch mehr. Doc schlägt ihm ein Rennen vor, wenn Lightning gewinnt, übernimmt 
Doc seinen Job. 
 
9. Sequenz (0:41:17 – 0:43:54): Beim Rennen kommt Lightning in einer Kurve von der Strecke ab. 
 
10. Sequenz (0:43:55 – 0:45:02): Lightning asphaltiert die Straße neu, da er das Rennen verloren hat. 
 
11. Sequenz (0:45:03 – 0:48:25): Während sich die Bewohner über einen Teil der fertigen Straße freuen, 
trainiert Lightning, um auch auf der Landstraße richtig fahren zu können. Der Oldtimer Doc gibt ihm 
Ratschläge. 
 
12. Sequenz (0:48:26 – 0:52:16): Die Bewohner renovieren die Stadt. Sally bietet Lightning an, in ihrem 
Hotel zu übernachten. 
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13. Sequenz (0:52:17 – 1:00:14): In einer nächtlichen Aktion spielen Hook und Lightning Traktoren 
erschrecken und werden vom Mähdrescher Frank gejagt. Auf der Heimfahrt reden die beiden über Sally, 
die mithört. Hook zeigt Lightning das Rückwärtsfahren und bezeichnet ihn als seinen besten Freund. 
Lightning bedankt sich bei Sally, da sie ihn in ihrem Hotel übernachten lässt. 
 
14. Sequenz (1:00:15 – 1:04:47): Lightning entdeckt in Docs Hütte drei Piston Cup Pokale. Er war der 
legendäre Hudson Hornet. Für Doc sind die Pokale nur wertloses Blech. Sally lädt Lightning zu einer 
Spazierfahrt ein. Da Sally ihn voll tankt, hätte er die Möglichkeit abzuhauen, tut es aber nicht. 
 
15. Sequenz (1:04:48 – 1:14:51): Spazierfahrt durchs Gelände. Lightning lernt die Schönheit der Natur 
kennen. Sally berichtet von ihrem früheren Leben als reiche Anwältin in L.A. Da sie aber nie glücklich 
war, fuhr sie los, blieb in Radiator Springs liegen und verliebte sich in die Kleinstadt und die Natur. 
Radiator Springs für früher, in der Zeit als Reisen den Autos noch etwas bedeutete, eine glanzvolle 
Kleinstadt. Als die Umfahrung gebaut wurde, um Zeit zu sparen, verfiel die Stadt. Sally hat den Traum, 
die Stadt wieder ganz nach oben zu bringen. In der Stadt zurück, beobachtet Lightning Doc, wie er für 
sich selbst ein Rennen fährt und ist beeindruckt. 
 
16. Sequenz (1:14:52 – 1:16:46): In Docs Haus erfährt Lightning, dass Doc einen Unfall hatte und einfach 
durch einen neuen Rennwagen ersetzt wurde. Lightning erzählt den Bewohnern von Doc, alias dem 
Rennwagen Hudson Hornet, doch sie glauben ihm nicht. 
 
17. Sequenz (1:16:47 – 1:28:44): Die Straße ist fertig asphaltiert, doch Lightning ist noch da. Er hilft der 
Stadt in dem er den „Radiator Springs Look“ annimmt. Er kauft bei Luigi und Guido Reifen, tankt 
Biosprit und lässt sich „tätowieren“. Die Stadt erleuchtet neu und die Bewohner veranstalten eine Art 
Tanzabend auf der neuen Straße. Sally und Lightning kommen sich ganz nah. In diesem Moment 
erscheint die Presse, die ihn endlich gefunden hat da Doc sie anrief, und Lightning fährt mit ihnen. 
 
18. Sequenz (1:28:45 – 1:41:46): Lightning versucht sich auf sein Rennen zu konzentrieren, doch er denkt 
immer wieder an Radiator Springs und Sally. Als er bemerkt, dass Doc (als sein Teamchef), Hook, Luigi 
und Guido gekommen sind, hat er Siegeswillen. Die Presse erkennt Hudson Hornet alias Doc. Als 
Lightning ein Reifen platzt verrichtet Guido den Boxenstopp in Rekordzeit. Chick Hicks stößt King, 
welcher einen schweren Unfall hat. Lightning erinnert sich an Doc, bremst kurz vor der Ziellinie und 
schiebt King ins Ziel, damit dieser sein Abschiedsrennen beenden kann. Hicks wird ausgebuht und 
Lightning lehnt Dinoco ab, da er bei Rust-eze bleiben will. 
 
19. Sequenz (1:41:47 – 1:42:38): Hook darf im Dinoco-Hubschrauber fliegen und Guido und Luigi 
bekommen Besuch von einem Ferrari. 
 
20. Sequenz (1:42:39 – 1:43:59): Lightning will in Radiator Springs bei Sally bleiben und somit die Stadt 
wieder berühmter machen. 
 
Credits (1:43:60 – 1:50:50): man sieht die Stadt wieder aufblühen. 
 
Epilog (1:50:51 – 1:51:45): Man sieht die Autos aus Sequenz 8, die noch immer nicht den richtigen Weg 
gefunden haben. 
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12. Zusammenfassung 
 
In meiner Arbeit werden die wichtigsten stilistischen und thematischen Merkmale der Disney-
Filme untersucht, mit dem Ziel festzustellen, in welchen Bereichen grundlegende, geringfügige 
oder überhaupt keine Veränderungen stattgefunden haben. Kurz gesagt: Haben sich Disney-
Filme im Laufe der Zeit weiterentwickelt, und wenn ja, wie? 
Laut Sekundärliteratur setzt sich das erfolgserprobte Rezept eines Disney-Films aus sechs 
Komponenten zusammen: ein prägnanter, logischer Erzählstil, Lachen (Komik), Musik, 
Synchronisation, Vermenschlichung der Figuren und lohnenswerte Themen. Diese sechs 
Bereiche werden in der Arbeit als stilistische Charakteristika bezeichnet.  
Für die Analyse wurden Filme aus jeder Ära Disneys ausgewählt: Schneewittchen und Dumbo 
aus dem sogenannten „Golden Age“ (1937-1942), die Neoklassiker Arielle, Der König der 
Löwen und Hercules aus den 1990er Jahren, sowie Die Unglaublichen und Cars aus der 
Computeranimations-Ära. Diese sieben Filme wurden auf ihre stilistischen Charakteristika 
untersucht und zu jedem einzelnen Bereich wurde ein Resümee erstellt, das die Parallelen, die 
Gegensätze beziehungsweise die Veränderungen der Disney-Filme im Laufe der Zeit aufzeigen 
soll. 
 
Das erste Kapitel Erzählstil soll Aufschluss über die Struktur (Akteinteilung, Handlungsstränge) 
der Disney-Filme geben und zeigen, ob die prägnante und logische Erzählweise, die Walt Disney 
selbst immer gefordert hatte, trotz der immer länger werdenden Filme gegeben ist, oder ob die 
Filme mit ansteigender Länge langwieriger und komplizierter werden. Weiters sollen Gründe für 
die wachsende Länge der Disney-Filme ermittelt werden. 
Jeder Disney-Film muss zum Lachen anregen. Im zweiten Kapitel soll untersucht werden, 
warum Disney-Filme komisch sind, welche Zielgruppen die verschiedenen Arten der Komik 
ansprechen und welche Figuren für den Transport von Komik zuständig sind.  
Das dritte Kapitel Musik handelt vom Musical-Stil Disneys. Hier soll geklärt werden, welche 
Funktionen die Songs der Filme erfüllen und ob man von der Anzahl der gesungenen Lieder 
auch auf die Bedeutung der Figuren der Geschichte schließen kann. 
Ein weiterer wichtiger Faktor eines Disney-Films ist die Synchronisation. In diesem Kapitel ist 
sowohl von der Original-Synchronisation als auch der deutschen Synchronisation, sowie den 
daraus entstehenden Problemen die Rede. 
Die Vermenschlichung der Tiere hält beinahe in jedem Disney-Film Einzug. Dieses Kapitel soll 
aufzeigen, wie dieser Anthropomorphismus in den Filmen realisiert wird. Außerdem soll gezeigt 
werden, in wie fern sich Disney an Tierklischees bedient. 
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Das letzte Kapitel behandelt wiederkehrende Themen, das heißt Themen und Werte, auf die 
Disney großen Wert legt und die deshalb in viele Disney-Filme eingeschrieben sind. 
 
In jedem einzelnen Kapitel wird natürlich auch geklärt, ob im thematisierten Bereich 
Veränderungen stattgefunden haben oder nicht, und wenn ja, wie sich diese Veränderungen 
bemerkbar machen. Mit folgendem Ergebnis: 
Generell geht die Entwicklung Disneys dahin, dass die Filme immer „erwachsener“ werden und 
dementsprechend nicht mehr in erster Linie für Kinder, wie das noch bei Schneewittchen und 
Dumbo der Fall war, konzipiert werden. Wie die Analyse der Filme gezeigt hat, ging diese 
Veränderung (weg von den kindgerechten Filmen und hin zu den „erwachsenen“) in einigen 
Bereichen kontinuierlich, in anderen wiederum besonders schnell vor sich. 
 
Eine kontinuierliche Weiterentwicklung konnte in den Bereichen Lachen und Synchronisation 
beobachtet werden. Während in den 1930/40er Jahren auf Slapstick-Einlagen gesetzt wurde und 
die Sprachkomik beinahe überhaupt nicht vorhanden war, halten sich diese beiden Elemente 
Mitte der 1990er Jahre mit Der König der Löwen die Waage. Die computeranimierten Filme 
weisen nur noch wenig Slapstick auf. Auf sprachlicher Ebene wird hier vor allem auf subtile 
Komik und Ironie gesetzt. Eine Art von Komik also, die für Kinder noch nicht wirklich fassbar 
ist. 
Ein kontinuierlicher Anstieg erfolgte auch, die berühmten Synchronsprecher betreffend. Das 
„Golden Age“ weist beinahe keine Berühmtheiten auf. In den 1990er Jahren erfolgte ein 
regelmäßiger Anstieg und in den computeranimierten Filmen sind die Stars nicht mehr 
wegzudenken. Diese Entwicklung betrifft sowohl die Original-Synchronisation als auch die 
deutschen Fassungen. Wie die Analyse gezeigt hat, ergeben sich bei der deutschen 
Synchronisation durch die verschiedenen Fassungen, sowie durch den, in den meisten Fällen 
nicht vorhandenen Wiedererkennungseffekt (Aussehen Figur und Synchronsprecher) große 
Probleme. 
Auch diese Entwicklung kommt den erwachsenen Zuschauern zu gute, da Kinder sich nicht 
darum kümmern, wer ihren Heldinnen und Helden die Stimme leiht. 
 
Abrupte Veränderungen gibt es in den Bereichen Erzählstil und Musik. Die Analyse hat gezeigt, 
dass die Filme der 1930er/40er Jahre sich in diesen zwei Bereichen nicht von den Filmen der 
1990er Jahre unterscheiden. Erst im Übergang zu Computeranimations-Ära findet ein Umbruch 
statt. 
Die computeranimierten Filme sind um 20-30 Minuten länger als ihre Vorgänger. Ein rasanter 
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Anstieg im Gegensatz zu den Filmen der 1990er Jahre. Gründe dafür sind vor allem die vielen 
Nebenhandlungen, sowie die immer länger werdenden Enden der Filme. Zudem ist Die 
Unglaublichen um einiges komplizierter als seine Vorgänger (Wendepunkte sind nicht erkennbar, 
viele Parallelsequenzen, viel Information in kürzester Zeit). 
Auch hier findet also eine Entwicklung in Richtung erwachsenen Publikums statt, da diese 
gewöhnt sind, sich länger zu konzentrieren und viele Informationen zu verarbeiten. 
Die größte und schnellste Veränderung gibt es Bereich Musik. Der Musical-Stil Disneys dauerte 
bis in die 1990er Jahre an. Mit Beginn der Computeranimations-Ära verzichtete Disney jedoch 
auf gesungene Lieder und näherte sich damit den Realfilmen, also den Filmen der Erwachsenen, 
an. 
 
Während bei den ersten vier Elementen die Veränderung also kontinuierlich beziehungsweise 
abrupt vor sich ging, konnte im Bereich Vermenschlichung der Tiere kein Schema erkannt 
werden. Betrachtet man Die Unglaublichen könnte man annehmen, Disney habe sich von der 
Vermenschlichung gelöst, da in diesem Film keine Tiere vorkommen. Betrachtet man Cars ist 
man der Meinung, Disney wurde innovativer, da hier Autos und keine Tiere vermenschlicht 
wurden. Der Film Ratatouille zeigt allerdings, dass all diese Beobachtungen wenig wert sind, da 
Disney hier „back to the roots“ geht, und, wie schon zu den Anfängen, eine Maus 
beziehungsweise eine Ratte, vermenschlicht. 
 
Bei den Themen der Disney-Filme konnte keinerlei Veränderung beobachtet werden. In Cars 
wird zwar auf das Thema „Familie“ verzichtet, alle anderen Themen (Individualismus, Stadt vs. 
Land, Gut vs. Böse, Romanze) sind aber in jedem Film vorhanden. 
 
Da Disney-Filme also in beinahe jedem Bereich (außer Themen) Veränderungen aufzeigen, 
werden sie auch im 21. Jahrhundert ihre dominante Stellung in der Filmproduktion behalten. 
Filme brauchen Weiterentwicklungen, um für die Zuschauer interessant zu bleiben. Etwas, das 
auch der Disney Konzern erkannt hat. 
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